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1. Introduction 
1.1. Genèse et élaboration du travail 
Dans cette étude, nous avons choisi de nous intéresser à la didactique de l’enseignement de la 
musique, et plus particulièrement à l’utilisation des méthodes dites actives. En effet, l’une de 
nous travaillant déjà dans le milieu de l’enseignement spécialisé et l’autre ayant suivi une 
formation Montessori, nos parcours de vie respectifs nous ont amenées à nous intéresser à des 
modèles alternatifs. Par ailleurs, la formation d’enseignement musical que nous avons reçue à 
la HEP nous semble très proche des aspirations des méthodes actives. Deux approches 
pédagogiques ont particulièrement attiré notre attention : celle d'Edgar Willems et celle de 
Maria Montessori. Etant donné que ces deux pédagogies sont prévues pour des contextes de 
scolarité différents du système scolaire public, nous allons tenter de trouver des adaptations 
pour mettre en œuvre des séances d’enseignement sur nos lieux de travail. Ces séances, qui 
seront mises en place dans nos classes respectives (1
er
 et 2
ème
 cycle), serviront de base à des 
expérimentations (qui ont été filmées) et seront ensuite analysées. Nous avons décidé de nous 
concentrer sur un des paramètres du son (la hauteur), car il nous semblait qu’il était 
préférable, pour mettre en œuvre une marge de progression sur une courte période, de nous 
intéresser à un sujet très spécifique.  
Il existe peu de littérature scientifique sur l’adaptation des pédagogies musicales actives dans 
une classe primaire, ce qui consitue l’originalité de notre travail. Ainsi, en plus des théories de 
M. Montessori et E.Willems, nous avons intégré à notre réflexion des recherches récentes sur 
l’apprentissage musical, dont celles de Gruhn et Afsin. 
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2. Cadre théorique 
2.1. L’apprentissage musical  
Le concept d’apprentissage musical est au centre de nos préoccupations. En effet, que ce soit 
les méthodes actives ou les méthodes traditionnelles, la question centrale reste la même : 
comment l’enfant apprend-il la musique ?  
D’après Gruhn (2008), le processus d’acquisition des savoirs et savoirs-faire musicaux est 
comparable à celui de l’apprentissage de la langue maternelle. Avant de produire ou 
reproduire des sons, ces derniers doivent être entendus. En imitant, l’enfant apprend à parler 
avant d’apprendre à lire et à écrire. Il passe par un processus d’acculturation qui lui permet de 
s’imprégner de son environnement sonore. L’apprentissage de la musique peut se faire par des 
processus similaires. En effet, l’élève apprend à chanter et à danser avant de déchiffrer et 
écrire une partition. Les différentes méthodes actives (Willems, Dalcroze, Orff…) sont basées 
sur ce principe. Afin de favoriser un réel apprentissage en éducation musicale, l’enseignement 
devrait donc se baser sur trois actions fondamentales : percevoir des phénomènes sonores, 
produire des sons à travers des jeux musicaux (chansons, etc) et réfléchir sur ces différentes 
actions. Cette prise de recul lui permet de passer des savoirs procéduraux liés à la pratique, 
aux savoirs déclaratifs, permettant un futur transfert de connaissances. Cette définition qui 
nous a été présentée par la HEP Vaud correspond tout à fait à l’approche pédagogique des 
méthodes de M. Montessori et E.Willems. Elle sera retenue dans le cadre de notre travail et 
nous tenterons d’axer nos séquences d’enseignement sur ces trois étapes. 
 
2.2. Les méthodes actives  
A présent, voyons comment les méthodes actives
1
 se situent par rapport au concept 
d’apprentissage musical. Mais avant cela, il nous semble important de situer ce mouvement 
au niveau historique. Les méthodes actives sont apparues dans les esprits de certains 
pédagogues (A. Ferrière, C. Freinet, J. Dewey) entre la fin du 19
e
 et le début du 20
e
 siècle, 
eux-mêmes influencés par les idées humanistes de J.J. Rousseau et de J.H. Pestalozzi. Ils ont 
appliqué leurs théories à petite échelle et elles sont restées relativement confidentielles. C’est 
seulement dans les années 1950 qu’elles ont pris leur essor. En effet, les pédagogues d’alors 
ont pris le parti de recourir plus systématiquement aux méthodes actives car il y avait un 
                                                             
1
 La terminologie « méthodes actives » est utilisée dans le cadre du mémoire, pour souligner 
l’aspect actif de l’élève dans son apprentissage. Les auteurs cités (E. Willems et M. 
Montessori) n'ont pas appelé leur démarche ainsi. 
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besoin de modernisation, le monde demandant des travailleurs capables d’initiative, de 
décision, de participation et de mobilité, d’où le terme d’ « Education nouvelle ». Les valeurs 
de cette pédagogie sont les suivantes : tenir compte des rythmes et des stades de 
développement de l’enfant, le rendre plus actif dans l’élaboration de ses apprentissages, partir 
de ses centres d’intérêt, proposer la coopération au lieu de la compétition, préférer la 
démarche inductive à la démarche déductive.  
Dans les méthodes actives, les sujets apprenants doivent s’investir de manière sensori-motrice 
dans l’apprentissage. Ils effectuent des gestes répétitifs afin de s’approprier une notion et 
s’engagent activement dans le processus d’apprentissage avant de conceptualiser un savoir. 
Cependant, reste à définir le terme « activement ». Cela désigne-t-il le fait d’être 
physiquement en action, de bouger? Ou d’être impliqué intégralement, de manière non 
seulement physique mais aussi affective et mentale? Nous penchons pour la seconde 
hypothèse. Ce qui rend l’enfant actif, ce n’est pas le professeur, l’envie de lui plaire ou de 
satisfaire sa demande, mais c’est d’être lui-même le moteur de l’action : c’est sa motivation, 
le sens qu’il donne à l’activité. 
L’application des méthodes actives à l’enseignement de la musique est apparue entre les deux 
guerres avec des pédagogues comme J. Dalcroze, E. Willems, Z. Kodaly, C. Orff, M. 
Martenot, S. Suzuki. Ils ont eu beaucoup de succès car les apprenants avaient enfin l’occasion 
de jouer de la musique, ce qui leur procurait du plaisir (C. Dauphin, 2011). 
Voyons maintenant de plus près ce que proposent les deux pédagogues auxquels nous avons 
choisi de nous intéresser.  
 
2.3. Les concepts-clés des méthodes pédagogiques de M. Montessori et d’E.Willems 
Formation et contenu de la méthode pédagogique 
Maria Montessori (1870-1952) et Edgar Willems (1890-1978) sont deux pédagogues qui 
s’inscrivent dans le concept de méthode active et le mouvement de l’Ecole nouvelle. Au 
premier regard, on peut penser que beaucoup de choses les séparent. Edgar Willems est un 
musicien et un pédagogue de la musique. Maria Montessori, elle, n’a pas de formation 
musicale et s’est appuyée sur le savoir musical d’une de ses connaissances, Anna Maccheroni 
(1879-1965), avec qui elle a collaboré plusieurs années. M. Montessori vient du monde de la 
science, mais son parcours de vie (supervision d’un orphelinat) l’a menée sur la voie de 
l’éducation. Elle a alors créé une méthode d’éducation générale qui inclut toutes les 
disciplines scolaires.  
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Méthode empirique basée sur l’observation de l’enfant 
Leurs préceptes sont basés sur une observation de l’enfant dans son développement. E. 
Willems a fait des parallèles entre le rythme physiologique de l’humain et la musique. M. 
Montessori, elle, a développé une théorie basée sur les tendances naturelles de l’enfant (aussi 
nommées « périodes sensibles ») qui rendent l’enfant particulièrement réceptif et perméable à 
certains éléments de son environnement. Son attirance instinctive lui permettra d’apprendre 
sans effort grâce à son « esprit absorbant ». Cette qualité est particulièrement présente chez 
les enfants de 3 à 6 ans; c’est pourquoi les apprentissages tels que la musique doivent avoir 
lieu dès le plus jeune âge. Les apprentissages se feront de manière sensorielle et 
expérimentale pour que le concept se forme de façon durable. Pour E. Willems, 
l’apprentissage se fait aussi par imprégnation réceptive et active et doit commencer dès le plus 
jeune âge (environ 3-4 ans). Willems ainsi que Montessori souhaitent laisser beaucoup de 
temps à l’enfant pour manipuler, jouer, expérimenter avant de conceptualiser l’apprentissage 
par la théorie.  
Buts de l’apprentissage musical 
La musique doit, selon eux, non seulement procurer de la joie et du plaisir mais elle a 
également pour but l’épanouissement. En effet, la musique éveille les sens de l’enfant et doit 
lui permettre d’exprimer ses sensations et de bâtir sa personnalité. Elle est, pour E. Willems 
comme pour M. Montessori, un facteur de développement personnel certain.
2
 
Pour M. Montessori, la musique peut également aider à développer certaines compétences 
transversales; elle permet, par exemple, de structurer la langue car la musique présente en 
elle-même un type de structure analogue. Elle aide aussi à développer la pensée symbolique, 
la coordination et la pensée sociale, puisqu’une des finalités de la musique est le partage3.  
Contenu du programme d’enseignement musical 
Une partie relativement importante du programme des deux pédagogues est réservée à l’ 
« éducation de l’oreille » selon les termes d’E. Willems. Dans son ouvrage « L’oreille 
musicale », il distingue trois stades de développement : la sensibilité auditive, la sensibilité 
affective auditive et l’intelligence auditive. 
 Les activités rythmiques corporelles font également partie de leur programme. Tous deux 
recourent aux mouvements naturels de l’enfant (balancements, marche, sautillés, courses, 
                                                             
2
 http://montessorinuggets.blogspot.ch/p/mans-spiritual-expressions-language-and.html 
3
 Pour plus d’information voir  le programme de CACC Montessori school à : 
  http://www.caccmont.org/programs/music.html 
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galops). Les enfants sont invités à ressentir et vivre la musique. « Ils absorbent ces différences 
rythmiques par la sensation musculaire » (E. Willems, 1968). M. Montessori conseille aux 
enseignants les mêmes types d’exercices qu’elle associe à une autre activité qui se nomme 
« autour de la ligne » et qui travaille, entre autres, l’équilibre. 
La pratique instrumentale est présente dans les deux méthodes, néanmoins il existe un 
désaccord sur la question de la création. En effet, Willems affirme que « la création musicale 
n’est presque jamais le fait des petits» (E. Willems, 1978). Montessori en revanche préconise 
que l’enfant, par l’exploration des instruments et l’improvisation, invente des mélodies qui 
pourront être écrites par l’enfant lui-même et donner lieu à une représentation devant la 
classe.  L’écriture et la lecture de la musique sont enseignées et tiennent une place 
d’importance. Les enfants apprennent très tôt, dès 4 ans environ, des éléments théoriques: la 
gamme chromatique, les intervalles entre les notes de musique, la gamme majeure et 
mineure… Ces apprentissages conduisent à notre sens davantage à une formation poussée de 
la musique qui prépare à la pratique d’un instrument qu’à une formation de base qui serait une 
ouverture, une initiation à la musique. La méthode E. Willems est d’ailleurs souvent utilisée 
dans les conservatoires de musique, notamment celui de Lausanne.  
E. Willems et M. Montessori jouent sur les trois pôles qui constituent le cœur des méthodes 
actives (K. Afsin, 2009):  
 le sensoriel: dans le cas des discriminations auditives par exemple mais aussi dans le 
cas d’activités rythmiques 
 le mental: l’enfant utilise sa mémoire, son esprit de synthèse et d’analyse lors de 
discriminations, de classifications et de gradations de sons mais aussi pour la lecture et 
l’écriture de notes 
 l’affectif: c’est la qualité première d’une activité qui rendra l’enfant impliqué, curieux 
et désireux d’apprendre. 
Ces trois pôles ne sont pas travaillés de manière séparée. Au contraire, ils se superposent et 
s’interpénètrent.  
Matériel pédagogique 
E. Willems se base beaucoup sur des chants à caractères variés et invite les enfants à 
développer leurs perceptions des sons de manière ludique, sous forme de jeux, de danse et 
d’activités rythmiques. Il est également connu pour son carillon intra-tonal accordé au ton, 
demi-ton, tiers, quart… jusqu’au 18ème de ton. Cela permet un travail subtil sur la 
discrimination de la hauteur du son. Ce matériel permet d’explorer des mélodies tonales mais 
également atonales, ce qui constitue une réelle originalité. 
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Montessori propose également un matériel qui permet la discrimination auditive. Les boîtes 
sonores permettent aux plus jeunes enfants, vers 3 ans, d’explorer les différences de timbres. 
Ces cylindres en bois sont remplis de différentes matières (sable, petits cailloux…). Un jeu de 
cylindres est composé de deux séries identiques de cylindres opaques. Ils permettent à 
l’enfant de faire des appariements, c’est-à-dire qu’il doit retrouver, par la discrimination 
auditive, les paires qui vont ensemble. Les clochettes permettront également de raffiner le 
sens auditif et serviront de base pour apprendre l’écriture de la musique. Celles-ci (constituées 
de deux séries de clochettes identiques présentant la gamme chromatique) sont accompagnées 
d’une tablette en bois sur laquelle est dessinée la portée ainsi que de jetons numérotés sur 
lesquels est écrit le nom des notes. Les activités de chant et d’écoute font également partie du 
programme car elle les mentionne dans plusieurs de ses ouvrages mais ils apparaissent 
davantage sous forme de préceptes que d’exercices précis ou de matériel. 
Modalités de travail et gestion de classe 
Le mode d’organisation de la classe est sensiblement différent d’un pédagogue à l’autre. Une 
classe Willems se compose souvent d’une dizaine d’enfants. Ce sont des classes à effectif 
réduit dans lesquelles les élèves suivent tous la même leçon de musique en même temps. Les 
enfants ont souvent le même âge et avancent grosso modo au même rythme. A l’inverse, la 
méthode Montessori s’appuie sur un programme individualisé pour chaque enfant. Une classe 
comprend souvent une vingtaine d’élèves d’âges différents (entre 3 et 6 ans pour le premier 
stade ; entre 6 et 12 ans pour le second). Personne ne fait la même chose au même moment. 
Le matériel pédagogique se manipule souvent individuellement et de manière autonome. 
L’enfant n’a que très peu besoin de l’adulte car le matériel permet l’autocontrôle. Il y a chez 
Montessori également une place pour le collectif mais ces moments ne sont jamais imposés 
(les enfants peuvent décider de ne pas y participer) et doivent toujours rester spontanés. 
Contrairement à Willems, l’autonomie a une grande place et l’adulte reste très en retrait. 
Willems, lui, préconise une place centrale de l’adulte. L’instrument de musique a également 
une grande importance chez Willems. Chaque enseignant de musique doit impérativement 
pratiquer un instrument de musique avant de suivre la formation. Il doit être capable de jouer 
de son instrument et de conduire la classe simultanément, ce qui demande une grande maîtrise 
de la pratique musicale, comme nous avons pu l’observer lors d’un cours Willems au 
conservatoire. 
 
Rapport de l’élève au savoir 
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Il existe un point commun entre E. Willems et M. Montessori : le rapport entre la pratique et 
la conceptualisation. En effet, tous deux prévoient un enseignement basé sur la sensorialité et 
le mouvement afin que la pratique s’inscrive d’abord dans le corps. La pratique précède 
toujours la conceptualisation et s’étale sur une longue durée (une voire plusieurs années pour 
certains apprentissages comme l’éducation de l’oreille). M. Montessori laisse la possibilité 
aux enfants de réitérer chaque activité plusieurs fois, selon l’envie et le besoin de chacun (les 
deux étant liés selon elle), car de son point de vue, l’enfant apprend à travers la répétition. De 
même, chez E. Willems, l’apprentissage prévoit la répétition mais en faisant varier le contexte 
et la nature des activités. Tous deux ancrent leur enseignement dans une progression 
relativement lente : il faut donner la possibilité aux enfants d’explorer, de s’exercer et de vivre 
des expériences sensorielles avant de les verbaliser et de les conceptualiser. 
 
2.4. Critiques des méthodes actives 
Il existe peu de littérature scientifique sur les pédagogies actives. Dans son livre « Pourquoi 
enseigner la musique », C. Dauphin (2011) expose les différentes méthodes actives et propose 
des regards critiques d’autres pédagogues.  
Selon C. Dauphin, certaines théories constructivistes valorisant la créativité contestent les 
activités mimétiques qui réduiraient le sujet à simplement répéter sans même réfléchir. Elles 
auraient été mises en place uniquement pour éviter que les élèves soient passifs. On peut en 
effet penser que la pure répétition n’est pas en soi un atout pour l’apprentissage. Cependant, il 
y a peut-être un malentendu sur le sens du mot répétition. La majorité des gens comprend ce 
mot comme quelque chose de rébarbatif, qui nous est imposé sous la contrainte, mais pour 
Maria Montessori, la répétition part du mouvement volontaire de l’enfant. Ce désir de l’enfant 
fait toute la différence entre ce que l’on pourrait nommer répétition « fertile » et répétition 
« stérile ». Comme le rappelle Patel (2008), les théories de l’apprentissage des langues et de la 
musique (celles de Gruhn et de Gordon) ont démontré que la répétition était un élément 
essentiel à l’apprentissage des savoirs. 
Dauphin (2011) cite les travaux de plusieurs pédagogues qui formulent des critiques. Certains 
prônent plutôt la pédagogie de l’éveil à la créativité, l’inventivité et l’expérimentation sonore 
et sont opposés au culte de la voix juste, des pulsations égales, de l’écriture et de la lecture de 
notes, notions qui sont toutes présentes dans les méthodes actives. Nous n’avons pas eu le 
même ressenti lors de nos observations aux cours d’Initiation musicale Willems du 
Conservatoire de Lausanne : il y avait une large place à l’expérimentation et à la créativité. 
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L’enseignante ne corrigeait pas systématiquement les élèves et préférait un enseignement par 
acculturation et expérimentation à un enseignement technique. 
 
2.5. Synthèse du cadre théorique 
Ainsi, nous constatons, après avoir exposé l’histoire, les conceptions et les enjeux principaux 
de ces méthodes, qu’il y a une correspondance entre les théories didactiques contemporaines 
sur l’apprentissage musical et l’esprit des méthodes actives. En effet, l’organisation de 
l’apprentissage en trois étapes (percevoir, produire, réfléchir) correspond tout à fait à la 
volonté de E.Willems et M. Montessori de privilégier une entrée par l’expérimentation et la 
pratique pour cheminer vers la conceptualisation. Les deux pédagogues finalisent leur 
enseignement dans l’appropriation de notions de la théorie musicale, ainsi que de l’écriture et 
de la lecture. Rappelons également que le terme « actif » ne signifie pas le simple fait d’être 
en mouvement et de jouer mais précise le rôle de l’enfant face au savoir. 
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3. Mise en oeuvre du travail de recherche  
L’enjeu de notre travail sera donc de déterminer comment mettre en place des séquences 
inspirées des pédagogies actives à l’école primaire (au cycle 1 et au cycle 2) ainsi que de 
mesurer les éventuelles limites d’un tel exercice en nous concentrant sur trois aspects. Puisque 
les pédagogies ont basé leur progression didactique sur la compréhension du développement 
de l’enfant, il nous a semblé nécessaire de nous pencher sur le contenu de l’enseignement 
proposé, son degré d’adaptation. Par ailleurs, nous nous sommes concentrées sur les habiletés 
cognitives en jeu, qui nous donnent la possibilité de savoir ce que fait l’enfant. Enfin, un 
questionnement sur les modalités de travail nous a permis d’analyser nos pratiques et de 
vérifier si oui ou non l’enseignement avait été actif. 
Afin de répondre à ces questions, nous avons mis en place, dans nos classes respectives, des 
séquences d’enseignement selon les théories d’E. Willems et M. Montessori. Avant cela, nous 
nous sommes penchées sur le cadre légal que consitue le plan d’étude romand (PER) avant de 
peaufiner notre question de recherche et de choisir les outils méthodologiques adéquats. 
 
3.1. Travail préalable : Analyse du plan d’études (PER) et des moyens d’enseignement 
romands (MER) 
Pour des raisons méthodologiques, nous avons décidé de nous concentrer uniquement sur une 
variable (la hauteur), mais de manière générale et quoiqu’il soit possible de les travailler 
séparément, les quatre paramètres sont toujours envisagés, dans les plans d’étude et les 
méthodes, de manière solidaire. 
Observons maintenant les axes thématiques du PER dans le domaine de la musique et voyons 
comment ils approchent le paramètre de la hauteur. Nous remarquons que deux axes sont 
concernés prioritairement par ce thème : la perception sensorielle et l’acquisition de 
techniques. Notons néanmoins que l’étude de la hauteur peut se retrouver indirectement dans 
tous les axes. Le thème de la hauteur est présent dans l’axe A11Mu- Représenter et exprimer 
une idée, un imaginaire, une émotion par la pratique du langage musical. En effet, les élèves 
sont amenés à inventer des motifs mélodiques et à créer des mouvements corporels en rapport 
avec le caractère de la musique. Ensuite, dans l’axe A12Mu- Mobiliser ses perceptions 
sensorielles, les élèves sont amenés à reconnaître, différencier et apparier des sons de 
hauteurs différentes. Enfin, dans l’axe Explorer diverses techniques musicales, les élèves sont 
invités à jouer avec leur voix (jeux vocaux, prise de son) ainsi que de travailler sur des 
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codages corporels et graphiques, toutes ces activités faisant intervenir directement un travail 
sur la hauteur du son. 
Précisons qu’aucune méthode pour les enseigner ne nous est proposée dans le PER. Si nous 
voulons la mener à bien, il nous faut des techniques et de la didactique : les cours de musique 
HEP ainsi que deux méthodes (La musique à l’école/Viva Voce et A vous la musique) sont là 
pour nous éclairer dans nos démarches didactiques. 
Dans  La musique à l’école (1P à 6P) et Viva Voce  (7P à 8P), on nous propose des exercices 
adaptés aux objectifs du PEV (ancien plan d’étude), ainsi que de nombreuses activités en lien 
avec des chansons des manuels scolaires. Ce matériel vaudois a été édité entre 1987 et 1988. 
Les objectifs de cette méthode inductive sont en premier lieu axés sur le plaisir et le 
développement d’une sensibilité à la musique. Les élèves sont amenés à participer activement 
de manière vocale, corporelle et auditive. Les auteurs citent Kodaly et expliquent qu’il a 
influencé la conception de l’ensemble de la méthode. En effet, une place importante est 
réservée à la solmisation.  
Suite à cette enquête, nous avons découvert que ces moyens d’enseignement sont très proches 
d’une pédagogie musicale active, puisque les auteurs se sont inspirés notamment d’E. 
Willems, Z. Kodaly, C. Orff ou E. J. Dalcroze.  
 
3.2. Evolution de notre question de recherche 
Initialement, sur la base de notre expérience sur le terrain, nous pensions que les méthodes 
actives restaient à l’heure actuelle une proposition innovante. Comme l’indiquent Laureen 
Bertholet et Claire Hoyois (2014), cette impression se confirme dans la majeure partie des 
cas. Néanmoins, l’étude des prescriptions et des principaux moyens d’enseignement à 
disposition des enseignants, dont nous venons de rapporter le résultat, montrent qu’au niveau 
institutionnel, l’école est pleinement en accord avec ces méthodes. Par ailleurs, la même 
vision nous est proposée à la HEP de Lausanne. Notre question a donc évolué et est passée de 
« en quoi les méthodes actives enrichissent-elles l’enseignement de la musique à l’école 
primaire ? » à « Comment mettre en place des dispositifs liés à ces méthodes et quelles sont 
les difficultés rencontrées sur le terrain ? ».  A travers nos expériences, nous pourrons mieux 
cerner les éventuelles difficultés pratiques et pédagogiques dont on pourrait se demander si 
elles expliquent la faible diffusion de ces méthodes dans les classes bien qu’elles soient 
préconisées par la HEP et les plans d’études.  
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3.3. Méthodologie de la recherche 
Dans le but d’analyser la mise en œuvre des concepts de Montessori et Willems dans notre 
pratique pédagogique, nous avons utilisé l’approche méthodologique  proposée par Giglio et 
Perret-Clermont (2012). Cette démarche consiste à construire une séquence d’enseignement, 
la tester en classe et l’analyser. Il y a plusieurs étapes qui constituent le travail du chercheur : 
prédire, agir, observer et comparer avec les prédictions. En effet, comme le notent très 
justement Giglio et Perret-Clermont (2012), cette méthode de recherche est extrêmement utile 
pour la formation initiale et la formation continue des enseignants car elle permet d’être « aux 
premières loges pour observer des situations pédagogiques réelles ».  
Nous avions deux classes pour tester nos dispositifs :  
- Une classe de 1er cycle de 21 élèves 
- Une classe de développement 2ème cycle de 8 élèves 
Il s’agit de deux dispositifs qui traitent du même thème (la hauteur) mais les objetcifs et les 
modalités ont varié en fonction des habiletés et des différences liées à l’âge des élèves. La 
comparaison des résultats nous permettra en conclusion de réfléchir à l’adaptation de théories 
pensées intialement pour de jeunes enfants, à des adolescents. 
Avant de créer notre séquence, nous avons récolté des informations sur les pédagogies M. 
Montessori et E. Willems, d’abord à travers nos lectures mais également en observant des 
leçons dispensées par des spécialistes. Nous avons eu la chance d'être accueillies par une 
enseignante Willems du Conservatoire de Lausanne et nous avons suivi trois de ses cours 
(niveaux 1, 2 et 3). Nous avons également suivi un cours sur les barres tonales au centre de 
formation Montessori à Genève.  
A ce moment-là, nous n’avions pas encore choisi de thème spécifique, et c’est précisément le 
contenu des séances de musique que nous avons observées qui a déterminé notre choix, 
puisque la hauteur, qui est un des quatre paramètres du son, est apparue comme un thème très 
présent à l’intérieur de ces leçons.  
 
Avant de tester nos séances d’enseignement respectives, nous avons émis des hypothèses sur 
la manière dont nous pensions que les leçons allaient se dérouler: les éléments qui allaient 
fonctionner et d’autres que nous pensions être plus problématiques. Les deux séquences 
d’enseignement, qui comportaient chacune quatre séances, ont ensuite été réalisées et filmées. 
 
L’analyse des vidéos nous a permis de dégager des conclusions et des pistes d’action en vue 
d’une amélioration de la séquence qui demanderait une nouvelle série d’expériences et 
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dépasse donc les limites de ce mémoire. Dans le cadre de nos séquences filmées, nous avons 
respecté les dispositions juridiques qui prévoient de demander l’accord des parents pour que 
leurs enfants apparaissent sur ces vidéos. 
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4. Séquences d’enseignement : planifications et analyses 
4.1. Planification générale des quatre séances de l’enseignante 1  
Matériel :                                                                                                                                                                         Contexte : 
- Chansons: Hands high-hands low, Fish and birds, Do, do, do un oiseau, J’ai un chat                                               - 21 élèves de 3P 
- Marionnettes (bâton + étiquettes de poisson et oiseau)                                                                                                - salle de classe 
- Flûte à coulisse  
- Tableau noir, feuille de papier, crayon 
- 10 carillons 
- Sol-mi-plot
4
 (Garo 1986) 
- Portée géante  
CONTENUS 
1) Aigu et grave 
2) Mouvement sonore
5
 
3) Initiation à la tierce + écriture musicale 
4) Initiation à la quinte + écriture musicale 
 
OBJECTIFS 
Objectif PER : A13-Mu-Explorer diverses techniques musicales 
(« Invention d'un codage corporel représentant un mouvement sonore 
(se lever quand la mélodie monte,… ») + A12-Mu-Mobiliser ses 
perceptions sensorielles (« Reconnaissance, différenciation, 
appariement et classement d'un son parmi d’autres en fonction de la 
hauteur ») 
MODALITES 
1) Comparer deux sons et marquer leur hauteur par des mouvements 
corporels + invention d’une mélodie avec 2 notes éloignées 
2) Marquer la hauteur d’un son continu (= mouvement sonore) par des 
mouvements corporels puis le codifier par un langage écrit (graphiques) 
3) Apprentissage d’une chanson d’intervalle - marquer la hauteur des 
notes avec le sol-mi-plot + initiation à l’écriture musicale au tableau noir 
4) Apprentissage d’une chanson d’intervalle : marquer la hauteur des 
notes avec le sol-mi-plot + initiation à l’écriture musicale sur la portée 
géante 
EVALUATION 
Evaluation formative tout au long de la séquence (j’observe s’il y a une 
cohérence entre la hauteur du son et sa transcription corporelle). 
                                                             
4
 Cubes bleu et gris en mousse plastique ainsi que deux pions rouges.  
5 
Mouvement sonore qui subit ou non des variations de hauteur. 
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4.2. Séances 1 à 4 de l'enseignante 1 
Planification de la séance 1 : Notion d’aigu et de grave 
Matériel : Contexte : 
- Hands high-hands low (chanson) - 21 élèves de 3P 
- Fish and birds                                                                                                                                                                             - salle de classe  
- Marionnettes   
CONTENUS 
 
1) Hands high-hands low : concept d’aigu/grave : comptine en 
anglais  
2) Fish and birds : concept d'aigu /grave : comptine en anglais  
3) Création : mélodie avec 2 notes (sol-do’) 
 
OBJECTIFS 
 
Les élèves seront capables de percevoir et codifier corporellement un son 
en fonction de sa hauteur. 
Au niveau de la perception : ils seront capables de discriminer  un son aigu 
et un son grave dans une mélodie de deux notes. 
MODALITES 
 
1) Hands high-hands low (avec les mains) : mains en haut quand 
c’est un son aigu/mains en bas quand c’est un son grave (4 min) 
2)  Fish and birds (avec le corps): imiter le poisson qui nage 
quand c’est un son grave, imiter l’oiseau qui vole quand c’est  
un son aigu (2-3 min) 
3) Création : les élèves proposent au groupe-classe une petite 
mélodie avec 2 notes (sol-do’) (2-3 min) 
EVALUATION 
 
Evaluation formative tout au long de la séance (j’observe s’il y a une 
cohérence entre la hauteur du son et sa transcription corporelle). 
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Analyse de la séance 1 : Notion d’aigu et de grave 
Contenu  
Quel est le savoir en jeu ? 
J’ai travaillé les notions d’aigu et de grave de manière directe en leur demandant de coder des 
sons aigus et des sons graves avec le corps. Par ailleurs, j’ai également travaillé avec eux la 
quarte et la quinte (l’intervalle sol-do’/sol’-do) de manière indirecte, ce qui prépare au travail 
sur les intervalles, notamment celles de l’accord parfait.  
Quelles sont les habiletés cognitives en jeu ? 
Selon la taxonomie d’Anderson et Krathwohl (2001), plusieurs habiletés cognitives sont en 
jeu dans cette séance : 
- la capacité de l’enfant à analyser ce qui guide les gestes de l’enseignante. « Pourquoi met-
elle les mains en haut certaines fois et en bas d’autres fois ? » pourraient se demander les 
élèves. Il faut dans ce premier exercice, que les enfants observent ce que je fais et mettent en 
parallèle le facteur sonore (hauteur du son) avec le facteur corporel (le type de mouvement : 
mains en haut ou en bas). 
- la capacité de l’enfant à comprendre que la hauteur du son guide le mouvement du corps. On 
peut ajouter à cela la capacité à expliquer ce phénomène. Bien évidemment, l’enfant 
n’utilisera pas le terme de hauteur, mais c’est sa capacité à l’exprimer avec ses propres mots 
qui est en jeu. 
- La capacité de créer est également mobilisée dans le dernier exercice où je propose à 
plusieurs enfants de composer une mélodie avec sol, do’. Il y a en fait trois activités 
cognitives en simultané : il faut que l’élève retienne la hauteur de sol et do’ pour les chanter 
avec justesse ; il faut ensuite qu’il décide dans quel ordre il veut les chanter puis, pour finir, 
qu’il les code correctement avec la main pour marquer la hauteur. 
Quel est l’objectif de la séance ? 
L’objectif de la séance était d’isoler un des paramètres du son : la hauteur. Je voulais que les 
enfants prennent conscience que les sons sont rarement identiques et que cette différence de 
hauteur peut se coder avec le corps. Les sons aigus seront codés par un mouvement qui va 
vers le haut et les sons graves par un mouvement allant vers le bas. Cela constitue pour moi 
une préparation à la notation de la musique qui suit également ce principe.  
Modalités 
Comment l’enseignant introduit-il le savoir ? 
J’ai commencé par chanter la chanson en anglais en faisant les gestes (mains en haut, mains 
en bas). Je les ai ensuite invités à faire les mouvements avec moi pendant que je chantais la 
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chanson puis je leur ai demandé s’ils pensaient pouvoir se débrouiller sans avoir besoin de me 
regarder. Ce que j’ai voulu mettre en évidence, en leur posant cette question, était la 
possibilité de se repérer dans les mouvements du son sans avoir recours au sens visuel ; soit 
en se référant exclusivement à des  indices sonores pour les traduire eux-mêmes 
gestuellement. 
Comment l’enseignant entraîne-t-il le savoir ? 
Les sons avec lesquels nous avons travaillé étaient toujours les mêmes (sol-do aigu, sol-do 
grave) tout au long de cette première séance. En effet, ils présentaient l’avantage d’être 
facilement différenciables, car assez éloignés les uns des autres. Il aurait été beaucoup plus 
difficile d’exécuter le même exercice avec les notes do, ré par exemple. 
Après avoir chanté et codé la chanson deux ou trois fois, j’ai volontairement mélangé les 
strophes en variant les combinaisons : sol-do’/ sol’-do ce qui obligeait les élèves à analyser ce 
qu’ils entendaient au lieu d’appliquer un pattern (schème) de mouvements qu’ils auraient 
observés, en somme, une sorte de chorégraphie proposée par la chanson qui a effectivement 
une structure répétitive. 
Comment l’enseignant conceptualise-t-il le savoir? 
Quand les élèves ont dû expliquer pourquoi ils mettaient les mains en haut à certains moments 
et en bas à d’autres moments, certains ont utilisé l’image des sons hauts et des sons bas, ce 
qui m’a permis de leur proposer la représentation suivante : un échelonage sur un axe vertical, 
plaçant les sons les plus aigus en haut de l’axe et les plus graves, en bas. On notera qu’elle a 
l’avantage de ne pas être purement conventionnelle, puisqu’elle traduit leur représentation 
physique intuitive. On retrouve donc ici une conception centrale des méthodes actives, 
voulant qu’ils aient eu l’occasion de vivre ce concept, de le ressentir au plus profond de leur 
être avant qu’on ne l’institutionnalise, plutôt qu’ils aient dû chercher intellectuellement les 
termes exactes pour décrire ce qui s’était produit. Trop souvent, la conceptualisation survient 
trop vite, et les enfants ne sont pas prêts à l’intégrer, car elle ne correspond à rien de leur 
vécu, et cela risque de se résumer à un pur savoir déclaratif sans objet. Or il me semble 
précisément qu’ici, les élèves étaient assez mûrs pour comprendre et verbaliser ce qu’ils 
avaient fait. Nous avions en effet, eu l’occasion de travailler ces concepts d’aigu et de grave 
durant les exercices préparatoires qui avaient précédé la mise en place de la séquence.  
Le dernier exercice consistait à créer une petite mélodie sur deux notes (sol-do’) et de 
marquer la hauteur des notes avec la main s’ils en étaient capables.  J’ai pu ainsi me rendre 
compte de l’adéquation entre ce qu’ils chantaient et leur perception de la hauteur des notes. 
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Cet exercice était difficile car il y avait deux choses à faire en même temps. Pour cette raison, 
je n’ai pas insisté quand certains ne marquaient pas la hauteur avec la main. 
Quelles sont les influences liées aux pratiques pédagogiques de M. Montessori et d’E. 
Willems ? 
Au cours de chaque chanson, les élèves ont conceptualisé le savoir en jeu en expliquant leurs 
stratégies pour décider quels gestes exécuter puisqu’ils ne comprenaient pas l’anglais. Cela 
suit le dispositif de toutes les activités Montessori qui comportent d’abord un aspect imitatif 
(l’enfant imite directement les gestes de l’adulte), puis l’adulte demande à l’enfant d’exécuter 
certaines actions (concept de production) et pour finir, l’adulte demande à l’enfant de 
conceptualiser ce qu’il vient de faire en lui posant des questions du type : « qu’est-ce 
c’est ? ».  
Nous avons travaillé dans le mouvement et la corporalité comme le prônent les méthodes 
actives et particulièrement celle d’E. Willems. Les élèves, qui étaient au nombre de 20, 
avaient peu d’espace en comparaison d’une classe de musique au conservatoire où il n’y a 
aucun pupitre et où les enfants ne sont qu’une dizaine. Cependant, j’ai déplacé les meubles et 
les enfants pouvaient bouger sans trop se déranger. Tous les exercices se faisaient debout, 
face à moi, sauf le dernier exercice où j’ai varié la disposition des enfants pour les aider à se 
concentrer et à s’écouter les uns les autres.  
Au niveau des influences liées à la pédagogie d’E. Willems,  j’ai choisi de travailler avec des 
étiquettes au bout d’un bâton (idée que j’ai reprise d’un cours que j’avais observé au 
Conservatoire de musique de Lausanne). Il me semble que le bâton (ou la baguette) symbolise 
la verticalité de la portée. Les petites images donnent un côté ludique et accrocheur à 
l’activité. J’ai également tenu, en m’aidant d’un carillon, à chanter réellement la note que 
j’annonçais alors que d’autres pédagogues pensent qu’il suffit de respecter les intervalles 
corrects, peu importe la note de départ. Willems mettait en avant ce principe, car les enfants 
s’imprègnent de ce qu’ils entendent et le fixent.  
Bilan de la séance 
Les élèves étaient enthousiastes, attentifs et curieux, probablement en raison de la nouveauté 
de ce genre de leçon de musique. Les concepts d’aigu et grave ont été travaillés en amont et 
les élèves ont globalement compris les exercices que je leur ai proposés, même s’ils 
manquaient de confiance et d’autonomie. En effet, j’ai dû plusieurs fois les aider en refaisant 
les gestes avec eux pour leur apporter un étayage, mais la vidéo montre que, globalement, ils 
arrivaient à codifier la hauteur des sons par le corps.  
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Lors du deuxième exercice, ils ont moins eu besoin d’aide. Nous pourrions faire l’hypothèse 
suivante : lors de la première chanson, la différence entre les deux notes n’était pas 
suffisamment perceptible, car je passais par un son intermédiaire, ce qui a brouillé 
l’information. En effet, la note intermédiaire (sol) amoindrissait le contraste entre la note 
aigüe (do’) et la note grave (do). Par ailleurs, un élève qui aurait mal compris l’exercice 
penserait qu’il ne s’agit pas de repérer la note dans sa hauteur (c’est-à-dire haut-milieu-bas) 
mais dans un système binaire plus aigu ou plus grave. C’est pour cette raison que le deuxième 
exercice, sans note intermédiaire, était plus réussi. 
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Planification de la séance 2 : Le mouvement sonore 
Matériel : Contexte : 
- Flûte à coulisse - 21 élèves de 3P 
- Tableau noir - salle de classe  
- Papier + crayon  
CONTENUS 
1) Rappel du connu : notions de grave et d’aigu  
2) Flûte à coulisse - mouvement corporel              
3) Jeu de l’avion 1                                                    
4) Jeu de l’avion 2                                                  
5) Lecture - écriture du mouvement sonore (vague)  
6) Lecture du mouvement sonore (trait vertical)       
OBJECTIFS 
L’élève sera capable d’interpréter un mouvement 
sonore avec le corps et à l’écrit. 
MODALITES 
1) Rappel du connu : sur l’intervalle do-sol-do, marquer la hauteur avec la main (2-3-min) 
2) Flûte à coulisse - mouvement corporel : je/l’enseignante joue de la flûte (son 
ascendant+descendant): les enfants traduisent les montées et descentes par le mouvement vertical 
du corps (jambes fléchies et mains au sol - jambes tendues et bras en haut) (1 min) 
3) Jeu de l’avion 1 : Je crée un mouvement sonore avec ma voix : les enfants l’interprètent avec la 
main en montant et descendant comme un avion  (1 min) 
4) Jeu de l’avion 2 : Je montre un mouvement avec la main et les élèves doivent le traduire en le 
chantant (faire varier la hauteur de la voix = mouvement sonore) (1 min) 
5) Lecture-écriture du mouvement sonore : on lit tous ensemble une « vague » (= mouvement 
sonore) que j’ai dessinée au tableau puis les élèves créent leur propre « vague » (= mouvement 
sonore) et l’interprètent à leur voisin de table. (2-3 min) 
6) Lecture du mouvement sonore (trait vertical) : je crée 3 mouvements sonores, nous les lisons 
tous ensemble puis j’en chante un et les élèves doivent reconnaître celui dont il s’agit. Nous 
répétons l’exercice, mais un enfant prend ma place. (2-3 min) 
EVALUATION  
Evaluation formative tout au long de la séance 
(j’observe s’il y a une cohérence entre la hauteur du 
son et sa transcription corporelle). 
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Analyse de la séance 2 : Le mouvement sonore 
Contenu 
Quel est le savoir en jeu ? 
Le savoir en jeu est le mouvement sonore, c’est-à-dire un son continu qui subit des variations 
de hauteur. 
Quelles sont les habiletés cognitives en jeu ? 
Si nous nous référons à la taxonomie d’Anderson et Krathwohl (2001), les habiletés 
cognitives sont : 
- Comprendre (traduire, interpréter), grâce à l’ouïe, quand un son monte, quand il descend, ou 
quand il demeure inchangé. 
- Créer un mouvement sonore : créer un graphique sous la forme d’une ligne continue qui 
monte et qui descend.  
- Analyser (mettre en relation le sens visuel et auditif). Interpréter un mouvement sonore écrit 
sous la forme d’un graphique c’est-à-dire être capable de le traduire en le sonorisant. Puis 
l’inverse : partir de ce que l’on entend pour lui donner une forme écrite. 
Quel est l’objectif de la séance ? 
L’objectif de la séance était de travailler de manière intuitive la hauteur du son. Ici, plus 
spécifiquement, nous sommes entrés dans un degré d’abstraction supérieur, car, non 
seulement nous avons utilisé la verticalité de notre corps pour coder la hauteur des sons, mais 
nous nous sommes éloignés du corps pour aborder leur transcription sous une forme écrite. 
Ceci me semblait une étape nécessaire avant d’aborder la notation musicale sur une portée. 
Modalités 
Comment l’enseignant introduit-il le savoir ? 
Lors du rappel du connu sur les notions de grave et d’aigu, j’ai constaté que les apprentissages 
effectués la fois précédente étaient encore un peu fragiles, puisque il m’a été nécessaire, lors 
de cette deuxième séance, de faire les gestes avec eux.  
La flûte à coulisse les a beaucoup attirés. Ils étaient en effet très attentifs et curieux. 
L’exercice avec la flûte était beaucoup plus adapté que la chanson Hands high-Hands low car 
nous n’avions plus besoin de passer par une note intermédiaire entre l’aigu et le grave. J’ai 
trouvé que cette activité était beaucoup plus intuitive, ce qui me fait dire que j’aurais dû 
inverser la séance 1 et 2. 
Comment l’enseignant entraîne-t-il le savoir? 
J’ai demandé aux élèves deux choses : 
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- écouter le son de ma voix et coder avec la main la hauteur du son. Ils devaient imaginer 
qu’ils avaient entre les mains un avion qui montait et descendait en suivant le son de ma voix. 
- observer un des élèves faisant un mouvement d’avion qui monte et qui descend avec sa main 
et le sonoriser, c’est-à-dire interpréter par des variations de la voix ce que faisait l’avion. 
Comment l’enseignant conceptualise-t-il le savoir? 
Je ne suis pas sûre, avec du recul, d’avoir conceptualisé le savoir, car je me suis contentée de 
les laisser faire le lien tout seuls en leur montrant un graphique que j’avais noté au tableau et 
en le lisant ; mais je n’ai pas aidé les enfants à faire ce lien entre ce qu’ils voyaient et ce qu’ils 
entendaient. 
La vague que j’ai dessinée était trop complexe. Je suis allée un peu vite. J’aurais dû 
commencer par un schéma simple  
Nous aurions ensuite répété ce schéma simple pour qu’ils l’intègrent mais, faute de temps et 
par inexpérience, je suis directement allée au niveau de difficulté supérieur, alors que j’aurais 
dû faire des variations avec une progression plus nette : 
2- 
 
puis 
3-  
et enfin 
 
4- 
Au niveau de la lecture-écriture du mouvement sonore, j’ai observé qu’il était beaucoup plus 
facile pour eux de reconnaître par le son de ma voix un des dessins-partitions que j’avais 
dessinés au tableau que de le lire eux-mêmes. En effet, cela correspond, en termes 
montessoriens, au niveau intermédiaire de la maturation de l’enfant : l’enfant reconnaît mais 
ne s’est pas encore approprié le concept.  
Quelles sont les influences liées aux pratiques pédagogiques des méthodes M. Montessori et 
E. Willems ? 
Les activités que j’ai choisies sont issues de divers auteurs et manuels : 
- La flûte à coulisse est souvent utilisée dans la méthode pédagogique d’E.Willems, surtout 
pour faire prendre conscience aux enfants du concept de mouvement sonore. J’ai également 
puisé mon inspiration dans divers ouvrages, dont l’Introduction à l’écriture et à la lecture 
(Promusica 1986 Fribourg), pour ce qui est de la notation du mouvement sonore sous forme 
de graphiques. 
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La lecture-écriture des mouvements sonores est un passage obligé pour E.Willems avant de 
s’attaquer à la lecture-écriture de notes sur une portée. Selon moi, cela constitue le deuxième 
niveau d’abstraction, le premier se traduisant plutôt dans la corporalité. Nous avons d’abord 
marqué la hauteur des sons lors de la première séance, puis, dans la deuxième nous avons 
codifié un mouvement sonore. Lors des deux leçons, nous commencions toujours par le corps 
pris dans son intégralité puis par un mouvement plus précis avec la main. Je suis rentrée dans 
l’écrit dès la deuxième séance, alors qu’en général, dans la pédagogie E. Willems, l’écrit est 
abordé après deux ans de cours hebdomadaires.  
Quel est le bilan de la séance ? 
Les enfants ont eu de la peine à s’arrêter de chanter quand nous faisions l’exercice de l’avion 
et lors de l’activité suivante : la lecture-écriture d’un mouvement sonore sous forme de 
vagues. On s’aperçoit de ce fait que, comme l’écrivait M. Montessori, qu’il est nécessaire de 
laisser une place à l’expérimentation. Les enfants prenaient apparemment beaucoup de plaisir 
à faire la sirène avec leur voix : je pense qu’ils découvraient des nouvelles sensations, des 
nouvelles possibilités et leur instinct les guidait vers l’expérimentation. En effet, pour M. 
Montessori, l’enfant sait ce qui est bon pour lui et se laisse guider par son intuition. Dans ce 
cadre, il m’était difficile de me concentrer, c’est pourquoi je leur ai demandé de s’arrêter mais 
à regret. 
Durant la première activité de lecture-écriture, il m’a également été difficile de gérer les 
différences de rythmes entre les élèves. Certains avaient fini au bout de deux minutes, 
d’autres ont eu besoin du double. J’ai observé ces derniers élèves qui sont très consciencieux 
et il m’a semblé qu’ils étaient davantage mus par le souci de l’esthétique (accomplir une jolie 
vague ou un graphique propre) que par le souci de la transcription du mouvement sonore.  
Par ailleurs, j’ai observé que certains lisaient de gauche à droite en suivant la ligne avec le 
doigt, mais que d’autres ne le faisaient pas, ce qui rendait difficile la possibilité de suivre pour 
le voisin. Certains étaient en adéquation avec ce qu’ils lisaient mais je n’ai pas bien pu 
entendre le reste des enfants, vu l’intensité du bruit qui régnait dans la classe. 
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Planification de la séance 3 : Initiation à la tierce 
Matériel :  Contexte : 
- Carillons (10) - 21 élèves de 3P 
- Sol-mi-plot - salle de classe 
- Chanson Do, do, do, un oiseau  
CONTENUS 
1) Do, do, do un oiseau : apprentissage chanson 
2) Avec les carillons : 
- présentation des notes : do, ré, mi  
- appariement/mise en paires : je joue ré (par ex), ils doivent trouver 
le ré sur leur carillon par ex  
- conceptualisation : je joue une note : « Qu’est-ce que c’est  cette 
note? »  
3)    Chant + carillon : les élèves le nom des notes et les jouent sur le 
carillon 
OBJECTIF 
L’élève sera capable de distinguer trois notes (do, ré, mi) et de les 
repérer sur le sol-mi-plot ainsi que sur son carillon. 
 
 
MODALITES 
1) Do, do, do, un oiseau : (2-3 min) 
Sur le tapis en classe entière pour l’apprentissage de la chanson. 
On mime le mouvement du son avec les mains, marquant les 
ascensions et les descentes. Je montre avec le sol-mi-plot. 
2) Avec les carillons : (9 min) 
(équipe de 2 pour un carillon) 
- présentation des notes par moitié de classe  
- idem pour discrimination  
- idem pour conceptualisation  
3) Chant + carillons : (2x3min) 
Un élève sur les deux chante, l’autre joue et on inverse les rôles.    
EVALUATION 
Je vérifie que l’élève est capable de chanter do, ré, mi dans l’ordre 
et le désodre, qu’il est capable de retranscrire ce qu’il chante sur le 
sol-mi-plot, qu’il est également capable de retrouver la note chantée 
par l’adulte,  sur son carillon, par tatonnement. 
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Analyse de la séance 3 : Initiation à la tierce 
Contenu 
Quels sont les savoirs en jeu ?  
Ici, je cherchais à initier les enfants à la tierce. Pour cela j’ai introduit une chanson 
d’intervalle qui est un concept utilisé dans la méthode pédagogique d’E.Willems. Je voulais, 
par le biais de cette chanson, encourager les enfants à s’imprégner  de ces trois notes (do, ré, 
mi), l’intervalle entre les deux notes les plus éloignées étant un exemple de tierce. Je voulais 
qu’ils s’imprègnent également du rapport de ces notes entre elles, c’est pourquoi j’ai utilisé le 
sol-mi-plot ainsi que les carillons ; ce matériel permet en effet de visualiser de manière 
concrète l’écart ou l’intervalle entre les notes.  
Quelles sont les habiletés en jeu ? 
Si nous nous référons à la taxonomie d’Anderson et Krathwohl (2001) nous pouvons retracer 
les différentes étapes qui vont de l’introduction de la tierce à sa conceptualisation: 
1) Mémoriser les trois notes : do, ré, mi (être capable de les chanter dans l’ordre et dans 
le désordre de mémoire) 
2) Comprendre (traduire, interpréter ces notes avec du matériel : retranscrire ce qu’ils 
chantent avec le sol-mi-plot) 
3) Analyser (retrouver sur leur carillon, par comparaison directe, la même note que je 
joue sur  mon carillon + distinguer à l’oreille le do, le ré et le mi quand je les joue de 
manière isolée) 
4) Appliquer (chanter et jouer la même note simultanément) 
Quel est l’objectif de la séance? 
Les intervalles permettent à l’enfant de prendre conscience qu’il existe un rapport entre les 
notes. Quand nous créons une mélodie, nous jouons avec ces rapports. Plus l’enfant est 
conscient, plus cela va lui permettre de comprendre ce qu’il entend et de pouvoir se 
l’approprier pour créer des mélodies. De plus, les intervalles doivent être travaillés de manière 
sensorielle et de manière prolongée avant d’introduire la lecture et l’écriture de la musique. 
Cela lui semblera alors naturel de voir les notes « monter et descendre » sur la portée.  
Modalités 
Comment l’enseignant introduit-il le savoir ? 
J’ai introduit les notes do, ré, mi par l’intermédiaire d’une chanson pour que les enfants s’en 
imprègnent de manière intuitive. Parallèlement, j’ai illustré les intervalles entre do, ré et mi  
avec le sol-mi-plot pour que les enfants prennent conscience du rapport sonore entre ces 
notes. Dans l’ordre, j’ai d’abord chanté la chanson très lentement pour permettre aux enfants 
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de participer. Ensuite, j’ai rechanté la chanson en transcrivant la partition sur les plots. Puis, 
j’ai invité les enfants à venir chanter la chanson individuellement en utilisant les plots, comme 
je l’avais fait. Nous pouvons d’abord constater que, malgré la facilité du texte, la chanson n’a  
pas été suffisamment intégrée et que les élèves ont eu de la difficulté à chanter et utiliser les 
plots simultanément. Quand je les ai aidés en chantant avec eux, ils transcrivaient 
correctement les notes sur les plots. Peut-être aurait-il fallu qu’un enfant prenne en charge les 
chants et qu’un autre enfant prenne en charge la transcription avec les plots. Un second aspect 
me paraît important à noter : j’ai relevé un manque d’intérêt et de dynamisme lié à la modalité 
de travail. Pendant qu’un enfant passait devant le groupe, le reste de la classe ne chantait pas 
car, selon moi, ils ne se sentaient pas acteurs du processus.  
Comment l’enseignant entraîne-t-il le savoir ? 
Les élèves avaient à disposition un carillon pour deux et ont tenté de jouer la même note que 
moi par imitation. Nous avons joué do, ré et mi. La deuxième étape consistait en la 
reconnaissance auditive d’une des trois notes et à la capacité de la retrouver sur le carillon. 
J’ai joué une note sur mon carillon, dos tourné, pour que les enfants ne repèrent pas 
l’emplacement de la note sur mon carillon puis je leur ai laissé un peu de temps pour la 
trouver sur le leur. Nous l’avons fait trois fois et j’ai demandé à deux reprises à un enfant de 
venir jouer une des trois notes à ma place.  
Comment le conceptualise-t-il ? 
La troisième et dernière étape de cet exercice aux carillons consistait à écouter la note que je 
jouais et dire s’il s’agissait du do, du ré ou du mi. Pour finir, nous avons chanté la chanson en 
nous accompagnant des carillons ce qui est une deuxième manière de conceptualiser. Les 
élèves étaient plus intéressés par l’objet lui-même que par l’exercice. Ils n’étaient pas 
ensemble ce qui créait une cacophonie, mais globalement, j’ai noté qu’ils jouaient les notes 
dans le bon ordre. 
Quelles sont les influences liées aux pratiques pédagogiques des méthodes M. Montessori et 
E. Willems ? 
La chanson d’intervalle est un concept typique de la pédagogie d’E. Willems. Elle permet aux 
enfants d’éduquer leur oreille musicale, leur sens des harmonies et les prépare de manière 
inconsciente à la lecture et à l’écriture de la musique. Selon lui, le nom des notes doit être 
présenté le plus tôt possible, sans passer par la théorie mais par simple étiquetage, de même 
que, dans la vie courante, l’enfant apprend par expérience le vrai nom des objets. Il construira 
alors progressivement une banque de mots-objets qu’il pourra ensuite agencer pour construire 
un discours. La même chose se produit en musique. 
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J’ai également été inspirée par l’utilisation des clochettes de Montessori dont je me suis servie 
pour construire ma leçon. En effet, Maria Montessori préconise de commencer à présenter 
une clochette à la fois puis, dès la deuxième présentation, de comparer deux clochettes dont la 
hauteur du son est assez éloignée. Les leçons se font de manière individuelle avec chaque 
enfant et l’enseignant, avant toute chose, aura pris le temps d’enseigner à l’enfant comment 
frapper la cloche et comment en étouffer le son. Voici la manière dont se déroule la première 
leçon : l’enseignant frappe la cloche avec une mailloche et la chante sans donner son nom. Il 
invite ensuite l’enfant à suivre le même protocole. Ils refont cet exercice un certain nombre de 
fois puis l’enseignant dit à l’enfant que cette note a un nom et le lui donne. La deuxième leçon 
se passera exactement de la même manière si ce n’est qu’à un moment donné, après avoir 
joué plusieurs fois les deux notes en donnant leur nom, l’enseignant dira: « montre-moi do » 
« montre-moi sol » (dans le cas où do et sol auraient été présentés) puis après avoir répété 
cela plusieurs fois, l’enseignant jouera une note et dira « Qu’est-ce que c’est ? ». C’est de 
cette façon que l’enfant aura conceptualisé le savoir. Il en va de même pour la troisième leçon 
et les suivantes. 
Quel est le bilan de la séance ? 
Je ne sais pas très bien ce que les enfants auront retenu de cette leçon. Ils semblaient très 
attirés par les carillons puisqu’ils n’arrêtaient pas de jouer quand je leur demandais de 
s’arrêter. Je pense qu’il aurait fallu laisser aux enfants la possibilité de jouer sur les carillons 
sans but particulier, simplement pour l’expérience de créer des sons et des petites mélodies. 
Un autre aspect très important est la présentation initiale de l’instrument et de la manière d’en 
jouer. En effet, il  n’était pas évident pour les élèves de frapper les carillons sans assourdir le 
son parce que leur baguette reposait trop longtemps sur la lame.  
Un autre aspect que je voudrais traiter concerne la partie active de ma leçon. La participation 
individuelle n’est pas une idée adaptée à l’organisation d’une classe de l’école publique d’un 
pareil effectif, car elle laisse le grand groupe sans objectif particulier et dans la simple 
observation. Dans cette leçon, il y a eu trop de moments où les enfants n’étaient pas assez 
stimulés intellectuellement comme affectivement. 
Pour finir, je voudrais préciser que je suis consciente d’être allée beaucoup trop rapidement.  
Je n’ai pas laissé le temps aux enfants de s’approprier les savoirs. 
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Planification de la séance 4 : Initiation à la quinte et à l’écriture musicale 
Matériel : Contexte : 
- Sol-mi-plot - 21 élèves 
- Tableau noir + aimant noir - 3P  
- Chanson J’ai un chat - salle de classe 
- Portée géante (craies + cordes) 
CONTENUS 
1) J’ai un chat : apprendre la chanson (d’abord avec le nom des 
notes puis avec les paroles et enfin, inventer d’autres paroles)  
2) Ecrire sur une portée au tableau: grâce au modèle (gamme de do 
majeur écrite avec le nom des notes), écrire la chanson J’ai un 
chat sur une portée  
3) Portée géante : chanter la chanson en sautant sur la portée pour 
représenter le nom des notes que nous chantons. 
 
OBJECTIFS 
Les élèves seront capables de chanter la chanson avec le nom des notes, de 
la transcrire avec le sol-mi-plot et se familiariseront avec l’écriture des 
notes sur une portée. 
MODALITES 
1) J’ai un chat : Sur le tapis, en classe entière, les enfants chantent 
pendant qu’un élève fait les mouvements avec le sol-mi-plot. 
Exercice répété 4 ou 5 fois : un élève différent à chaque fois (3-
4 min) 
2) Ecrire sur une portée au tableau: les élèves sont assis devant le 
tableau pour l’écriture collective de la chanson Do, do, do un 
oiseau avec le modèle de la gamme sous les yeux. En fonction 
du temps qu’il reste, transcrire la deuxième chanson. (5 min) 
3) Portée géante : faire des passages de 5 élèves. Je montre une 
fois seule puis, à chaque passage, je les accompagne.  (5 min) 
 
EVALUATION 
Evaluation formative tout au long de la séance. J’observe si les élèves 
perçoivent la correspondance entre le son entendu et sa transcription écrite 
(un son montant doit aussi monter sur la portée). 
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Analyse de la séance 4 : Initiation à la quinte et à l’écriture musicale 
Contenu 
Quels sont les savoirs en jeu ?  
Ici, je cherchais à initier les enfants à la quinte. Pour cela j’ai introduit une chanson 
d’intervalle, concept typiquement utilisé dans la méthode pédagogique d’E. Willems. Je 
voulais, par le biais de cette chanson, encourager les enfants à s’imprégner des 5 premières 
notes de la gamme de do majeur (do, ré, mi, fa, sol) qui sont les notes comprises entre la 
tonique (do) et la quinte (sol). Je voulais qu’ils s’imprègnent également du rapport de ces 
notes entre elles, c’est pourquoi j’ai utilisé le sol-mi-plot ainsi que l’écriture musicale sur une 
portée. 
Quelles sont les habiletés en jeu ? 
Si nous nous référons à la taxonomie d’Anderson et Krathwohl (2001), nous pouvons retracer 
les différentes étapes qui vont de l’introduction à la conceptualisation de la quinte : 
1) Mémoriser les trois notes principales de la chanson (qui sont les trois notes de l’accord 
de do Majeur) - la seconde et la quarte y figurent certes, mais comme notes de 
passage. Concrètement, les enfants doivent être capables de les chanter dans l’ordre et 
dans le désordre, de mémoire. 
2) Comprendre (traduire, interpréter ces notes avec du matériel : retranscrire ce qu’ils 
chantent avec les sol-mi-plot) 
3) Appliquer (transférer des données : du chant accompagné du nom des notes à 
l’écriture sur la portée) 
Quel est l’objectif de la séance? 
L’objectif de cette séance et de la séquence en général était de remplacer progressivement le 
codage graphique par la notation musicale usuelle (PER- A13 Mu- Explorer diverses 
techniques musicales)  même s’il s’agissait ici d’une initiation et non pas d’un réel 
apprentissage. Je voulais simplement, pour cette première leçon sur l’écriture musicale, que 
les élèves sachent que la musique s’écrit et comment on s’y prend pour l’écrire : 
- Analyser ce qu’on entend (de quelle note s’agit-il) ? 
- Une fois la note connue,  s’appuyer sur ses connaissances en écriture musicale et établir un 
transfert de l’auditif (son perçu) au visuel (son écrit). 
Modalités 
Comment l’enseignant introduit-il le savoir ? 
J’ai suivi la même démarche que celle de l’introduction à la tierce. Je suis partie de la chanson 
avec les paroles car, en faisant un lien avec l’affectif, il me semble qu’on éveille plus 
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facilement leur intérêt. En effet, la chanson parle d’un petit chat, figure très familière et 
appréciée chez les enfants de 6-7 ans. Je leur ai ensuite directement chanté la chanson avec le 
nom des notes, en accompagnant ma voix de gestes sur le sol-mi-plot pour marquer la hauteur 
des différentes notes. 
Comment l’enseignant entraîne-t-il le savoir ? 
J’ai invité quelques enfants à prendre ma place pour entraîner cette capacité à traduire une 
suite de sons par un mouvement marquant leur hauteur. Ils chantaient alors la chanson avec le 
nom des notes et les codaient à l’aide du sol-mi-plot. Le reste de la classe chantait également 
la chanson. M. Montessori et E. Willems parlaient du passage progressif vers l’abstraction. 
C’est ce que j’ai tenté de faire au moyen du sol-mi-plot pour les préparer à l’écriture 
musicale. 
Comment l’enseignant conceptualise-t-il le savoir ? 
Pour conceptualiser la quinte, j’ai eu recours au sol-mi-plot. En effet, le sol-mi-plot fait 
apparaître très clairement les cinq marches de l’escalier qui représentent chacune une note. 
Plus on monte l’escalier, plus la hauteur monte. Je ne l’ai pas verbalisé avec les enfants, ce 
qui me laisse penser que je ne l’ai peut-être pas réellement conceptualisé. Certains enfants, 
comme le montrent les vidéos, n’ont pas compris comment se servir du sol-mi-plot.  
La deuxième conceptualisation concerne l’écriture musicale. J’ai fait une démonstration pour 
mettre en évidence les procédés cognitifs en jeu pendant le codage de la musique, mais encore 
une fois, je ne l’ai pas rendu assez explicite puisque je ne parlais pas. J’aurais pu laisser les 
enfants m’observer pendant que je faisais la démonstration et leur faire formuler verbalement 
ce que je faisais. La procédure était la suivante : 
1) La classe chante la chanson très lentement, note par note, en faisant des pauses.  
2) A chaque pause, l’enseignante demande aux élèves quelle est la note suivante. 
3) L’enseignante regarde le modèle (portée avec 8 notes de la gamme de do + nom des 
notes), repère la note que la classe vient de chanter et son emplacement sur la portée. 
4) L’enseignant écrit sur la portée ce qu’il a observé sur le modèle. 
Quelles sont les influences liées aux pratiques pédagogiques des méthodes de M. Montessori 
et d’E. Willems ? 
La « chanson d’intervalle » ainsi que la portée géante s’inscrivent dans la pédagogie d’E. 
Willems. M. Montessori, elle, utilisait beaucoup de supports ou matériels pédagogiques qui 
permettaient d’illustrer un concept (quelle que soit la discipline) et dont l’élève pouvait se 
servir seul pour avancer dans son apprentissage. Le sol-mi-plot et la portée géante ont comme 
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seule différence de ne pas laisser la possibilité à l’enfant d’être autonome car ils ne sont pas 
autocorrectifs.  
Au niveau de la conceptualisation, chez M. Montessori, on ne passe pas forcément par le 
langage verbal car le matériel pédagogique offre la possibilité à l’enfant de comprendre par la 
manipulation et la répétition afin d’intégrer le concept en jeu. Le matériel est ainsi fait qu’il 
n’est pas possible de « réussir » un exercice sans avoir compris la notion en jeu. Ceci permet 
d’ailleurs à l’enseignant d’observer en un coup d’œil et de loin le niveau de compréhension de 
l’enfant. J’ai moi-même très peu verbalisé ce que je faisais quand je manipulais le sol-mi-plot 
ou quand j’écrivais la musique. M. Montessori prescrit de parler le moins possible, 
uniquement quand cela est nécessaire car les gestes sont souvent plus parlants que la parole. 
Enfin, je voulais utiliser la portée géante, support que j’avais vu utiliser au conservatoire lors 
de notre visite. Je l’ai utilisée différemment et j’ai voulu directement coder une chanson en 
sautant sur les lignes de la portée comme si nous étions des notes de musique. Je me rends 
compte que j’aurais dû, comme le pratiquait cette enseignante au conservatoire, me limiter à 
une note et faire cet entraînement plusieurs fois sur de longues périodes pour que les enfants 
intègrent petit à petit l’emplacement des notes sur la portée en faisant des aller-retours entre le 
sens visuel (portée écrite) et le sens kinesthésique (portée géante dessinée au sol où mon 
propre corps est en jeu car je dois me positionner par rapport aux lignes de la portée). 
Quel est le bilan de la séance ? 
Je dirais que l’objectif n’a pas été atteint. Une fois de plus, les modalités de travail n’étaient 
pas suffisamment actives : elles ne permettaient pas une réelle implication du groupe. Quand 
j’interrogeais ou que j’invitais un élève à faire une démonstration avec le sol-mi-plot ou un 
essai de transcription au tableau, le reste du groupe était inactif et cela s’est d’ailleurs bien fait 
sentir car les enfants étaient de plus en plus agités et montraient des signes de lassitude. 
L’éveil de l’intérêt a bien marché à chaque nouvelle activité (la chanson, la transcription au 
tableau, la transcription sur la portée géante) mais les enfants ont vite perdu leur intérêt et leur 
curiosité initiale. 
Les idées d’activités prévoyaient une progression mais il aurait fallu que chaque étape fasse 
l’objet d’un entraînement sur plusieurs leçons. En effet, le programme d’éducation musicale 
d’E. Willems prévoit un entraînement de l’ouïe, (classement, reconnaissance de sons, de 
rythmes) pendant deux années complètes avant de passer à la notation musicale. 
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4.3. Planification générale de l'enseignante 2 
Matériel :                                                                                                                                                                         Contexte : 
- 4 bouteilles en verre vide et peintes (pour éviter la transparence);                                                                              - 8 élèves de DEP7/8 
  y mettre de l'eau afin d'obtenir 4 sons (do-mi-sol-do)                                                                                                  - salle de musique 
- carillon avec seulement les notes do-mi-sol-do; xylophone idem 
- boomhackers do-mi-sol-do 
- jetons 
- carillons 
- 3 fiches de travail (séances 2-3-4) 
                                                                                                      
CONTENUS 
 
1) Classer des sons 
2) Intervalles: tierce, quinte et octave 
3) Notation sur une portée 
4) Créativité do-mi-sol-do 
OBJECTIFS 
PER : 
- A22Mu: développer et enrichir ses perceptions sensorielles 
- A23Mu: expérimenter diverses techniques musicales 
L'élève sera capable de classer des sons selon leur hauteur, 
chanter et jouer tierce, quinte et octave, transcrire une 
mélodie sur une portée. 
MODALITES 
1) Reconnaître des notes graves ou aiguës; classer des sons du plus grave au plus aigu 
d'abord en collectif avec le piano puis par groupes de deux en ateliers. 
2) Expliquer la notion d'intervalle et présenter les intervalles do-mi/do-sol/do-do; par 
groupes de deux et en ateliers: chercher les trois intervalles sur des instruments; 
effectuer une fiche récapitulative. 
3) Phonomimie pour les notes do-mi-sol-do (voix puis carillon); placer les notes de la 
gamme de do sur une portée (jetons et fiche); dessiner les notes do-mi-sol-do sur la 
même portée et relier les intervalles do-mi/do-sol/do-do  
4) Inventer une mélodie sur un carillon avec les notes do-mi-sol-do; transcrire cette 
mélodie sur une portée (fiche); présenter sa mélodie à la classe. 
EVALUATION 
 
- Evaluation formative tout au long des séances 
- Fiches d'exercices pour consolider les notions apprises 
(séances 2-3) 
- Autocorrection lors des ateliers 
- Présentation de la mélodie à toute la classe 
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4.4. Séances 1 à 4 de l'enseignante 2 
Planification de la séance 1: Classer des sons selon leur hauteur 
Matériel:                        Contexte : 
- 4 bouteilles en verre vides et peintes (pour éviter la transparence);      - 8 élèves de DEP7/8 
  y mettre de l’eau afin d’obtenir si possible 4 sons (do-mi-sol-do)      - salle de musique 
- carillon avec seulement les lames do-mi-sol-do /xylophone (idem)      
- boomhackers do-mi-sol-do 
CONTENUS 
1) Rappel du connu: aigu/grave 
2) Classement de sons entendus au piano, du plus grave au plus 
    aigu 
3) Ateliers de classement de sons du plus grave au plus aigu 
OBJECTIFS 
L’élève sera capable de: 
 
- Différencier des notes graves et aiguës  
- Classer des sons entendus selon leur hauteur  
 
MODALITES 
1) Rappel du connu: Je joue des notes au piano et les élèves 
disent si elles sont graves ou aiguës. (2 min) 
2) Classement: Je joue do-mi, do-mi-sol, do-mi-sol-do (pas 
forcément dans l’ordre) en donnant un numéro à chaque hauteur 
de son; les élèves écoutent et lèvent la main pour donner les 
numéros dans l’ordre, de grave à aigu. (5 min) 
3) Ateliers: Par deux, les élèves passent aux 4 ateliers et classent 
les sons joués du plus grave au plus aigu; ils s’auto-corrigent à 
l’aide des autocollants numérotés (cachés). Pour terminer, chaque 
groupe reste dans le dernier atelier qu’il a fait pour la mise en 
commun. (15 min) 
EVALUATION 
 
- Evaluation formative tout au long de la séance 
- Autocorrection pour les ateliers (sauf bouteilles où c’est le M) 
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Analyse de la séance 1 : Classer des sons selon leur hauteur 
Contenus 
Quels sont les savoirs en jeu? 
Tout d'abord, j’ai vérifé auprès des élèves qu'ils savaient toujours discriminer un son aigu d'un 
son grave, comme travaillé en amont. Puis, ils ont appris à ordonner des notes (do-mi-sol-do) 
de la plus grave à la plus aiguë, d'abord en les écoutant puis en les produisant eux-mêmes. Le 
choix de ces quatre notes n'est pas anodin car c'est à partir de là que nous travaillerons les 
intervalles par la suite (tierce, quinte et octave). 
Quelles sont les habiletés cognitives en jeu? 
Si nous nous référons à la taxonomie d’Anderson et Krathwhol (2001), nous pouvons retracer 
les différentes étapes qui vont du rappel des notions d'aigu et de grave au classement de sons 
du plus grave au plus aigu: 
1) Appliquer: les élèves savent déjà ce que sont des sons aigus et graves. Ils transfèrent leurs 
connaissances pour différencier de nouveaux sons. 
2) Analyser: les élèves doivent distinguer et comparer les hauteurs de différents sons afin de 
les classer. 
3) Evaluer: lors de la mise en commun, les élèves disent ce qu'ils pensent des ateliers et 
quelles stratégies ils ont utilisées pour classer les sons. 
Quel est l'objectif final de la séance? 
L'objectif final de cet apprentissage était de faire prendre conscience aux élèves que les 
différences de hauteur entre les notes ont une importance fondamentale dans la musique. C'est 
grâce à cette notion, entre autres, que la musique peut exister et c'est à partir de cette prise de 
conscience que nous avons pu, par la suite, aborder les intervalles et la notion d'écriture sur 
une portée.   
Modalités 
Comment l’enseignant introduit-il le savoir? 
J'ai choisi le piano comme base pour l'écoute et l'entraînement à la perception auditive. J’ai 
vérifié que les élèves savaient toujours discriminer un son grave d'un son aigu. Puis, à l'écoute 
des hauteurs de sons proposées, les élèves réagissaient rapidement et identifiaient facilement 
les sons. Par contre, ils n’étaient pas tous bien placés car un élève pouvait voir la position de 
mes mains sur le clavier du piano. J'aurais dû déplacer cet élève, le but de l'exercice étant la 
perception auditive uniquement. 
Dans un deuxième temps, ils devaient classer deux, trois puis quatre notes de la plus grave à 
la plus aiguë, ceci uniquement en écoutant le piano. La méthode utilisée n'était pas concluante 
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car en plus de percevoir et classer, ils devaient mémoriser la numérotation des notes. Ils se 
trompaient donc dès qu'il y avait trois notes à ordonner. 
Enfin, lors des ateliers, je n'ai pas introduit de nouvelle notion mais je leur ai proposé d'être 
plus actifs: ils ont ordonné eux-mêmes les quatre notes en utilisant divers instruments. 
Comment l'enseignant entraîne-t-il le savoir? 
Durant toute la séance, j’ai demandé aux élèves de faire intervenir leur perception auditive. 
De manière progressive, ils ont entraîné leur oreille à discriminer et à classer des hauteurs de 
sons. Pour commencer, ils ont seulement  écouté les notes pour les classer de la plus grave à 
la plus aiguë, puis ils les ont jouées et ils ont déterminé si leur classement était juste. Ils se 
sont donc mobilisé de manière plus active au fur et à mesure de la séance. 
Dans les ateliers, l'entraînement aux instruments n'a pas été aussi efficace que je l'espérais car 
les élèves mobilisaient spontanément leur perception visuelle. En effet, même si je leur 
demandais de jouer le jeu, ils ont tous remarqué qu'il était possible d'ordonner les sons grâce à 
la longueur des lames de xylophone ou des tuyaux de boomhackers. A moins de "bricoler" 
nos instruments ou d'investir dans du matériel spécialisé, il reste difficile de classer des sons 
si les instruments ne sont pas adaptés à l'exercice. La notion a quand même fini par être 
comprise par les élèves mais les moyens pour y arriver peuvent être affinés. 
Comment l’enseignant conceptualise-t-il le savoir? 
Lors du rappel du connu, les élèves connaissaient déjà la notion de hauteur des sons. Ils 
comprenaient et savaient utiliser les termes de grave et d'aigu. Pour le classement et les 
ateliers, je leur ai demandé de classer des sons de hauteurs différentes. Les élèves ont réalisé 
que leur oreille pouvait reconnaître et classer des hauteurs de sons. Ils l’ont rapidement 
compris et cela a semblé presque trop facile pour certains élèves qui ont montré parfois des 
signes d'ennui. Une différenciation du travail aurait pu être utile à ce stade. 
Quelles sont les inspirations et adaptations liées aux principes pédagogiques d'E. Willems et 
M. Montessori? 
Dans les trois activités de cette séance, l'inspiration principale liée aux méthodes actives, et 
plus particulièrement à E. Willems, est l'éducation de l'oreille musicale. En effet, le 
pédagogue insistait sur le fait qu'un bon musicien a tout d'abord beaucoup entraîné son oreille. 
D'autre part, j'ai suivi l'idée de M. Montessori qui laissait les élèves s'auto-corriger grâce à un 
étiquetage caché dans les instruments. 
J'ai également voulu qu'ils soient le plus actifs possible au niveau de l'écoute et de la 
production. Malgré cette volonté, je pense qu'ils ne l'ont pas été assez et que, pour une 
prochaine fois, il faudrait améliorer le fonctionnement des ateliers et des instruments afin que 
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les élèves soient vraiment actifs, n'attendent pas leur tour, enchaînent les activités. Nous en 
reparlerons dans la discussion. 
Enfin, j'ai essayé de reproduire les clochettes de M. Montessori en utilisant quatre bouteilles 
vides plus ou moins remplies d'eau afin d'obtenir les quatre notes do-mi-sol-do. Cela ne s'est 
malheureusement pas montré très concluant car les sons produits par les bouteilles étaient peu 
audibles et imprécis. Fabriquer un tel matériel requiert de l'ingéniosité, beaucoup de temps et 
de précision. 
Bilan de la séance 
Les objectifs pour cette séance ont été partiellement atteints. En effet, les élèves ont très bien 
su discriminer des sons graves et aigus, bien que je n'aie pas pu le vérifier auprès de chacun 
car l'exercice était collectif. Par contre, pour le classement lors des ateliers, il n'a pas été 
possible pour les élèves d'utiliser uniquement leur perception auditive. Les instruments 
utilisés n'étaient pas adaptés à cet exercice. Je me suis donc éloignée de la préconisation d'E. 
Willems de développer la perception auditive des enfants sans que d'autres sens 
n'interviennent. 
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Planification de la séance 2 : Intervalles tierce, quinte et octave 
Matériel:  Contexte :  
- 4 bouteilles en verre vides et peintes (pour éviter la transparence);      - 8 élèves de DEP7/8 
  y mettre de l’eau afin d’obtenir si possible 4 sons (do-mi-sol-do)      - salle de musique 
- carillon avec seulement les lames do-mi-sol-do/xylophone (idem)      
- boomhackers do-mi-sol-do             
CONTENUS 
1) Rappel du connu: classement de sons effectués à la séquence 1 
2) Découverte et expérimentation des intervalles: tierce-quinte-octave  
    à l’aide du piano puis des 4 ateliers 
3) Mise en commun: fiche récapitulative des notions entraînées 
OBJECTIFS 
L’élève sera capable de: 
- Expliquer les termes: intervalle, tierce, quinte, octave 
- Jouer tierce, quinte et octave sur un instrument (carillon, 
xylophone, boomhackers ou bouteilles) 
 
MODALITES 
1) Rappel du connu: Je demande de rappeler le classement des sons du plus 
grave au plus aigu effectué à la séquence 1. (2 min) 
2) Découverte et expérimentation des intervalles: Je joue do-mi-sol-do au 
piano et explique qu’il y a des espaces entre ces notes qui s’appellent des 
intervalles; l’intervalle entre do et mi s’appelle une tierce car lorsqu’on joue 
la gamme de do, le mi vient en 3e position après le do. (5min) 
Puis les élèves sont répartis par deux entre les 4 ateliers et cherchent la tierce 
do-mi sur leur instrument. Puis, en commun, je demande à chaque groupe de 
jouer cette tierce. Chacun écoute attentivement. (5min) 
Faire la même chose avec la quinte (5e position après le do) et l’octave (8e 
position après le do). (10min) 
Enfin, faire répéter à chaque groupe sur les instruments tierce, quinte et 
octave. (2min) 
3) Mise en commun: Distribuer une fiche d’exercices récapitulative et la 
remplir en commun. (5min) 
EVALUATION 
- Evaluation formative tout au long de la séquence 
- Fiche d’exercices pour consolider les notions apprises 
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Analyse de la séance 2 : Intervalles tierce, quinte et octave 
Contenus 
Quels sont les savoirs en jeu? 
Pour commencer, j’ai demandé aux élèves de se rappeler ce qu'ils avaient appris durant la 
première séance: classer des sons du plus grave au plus aigu.  
Puis, je leur ai présenté ce qu’étaient des intervalles. Au piano, je leur ai présenté la tierce, la 
quinte et l'octave. Ensuite, ils ont cherché ces intervalles sur des instruments de musique et se 
sont habitués à les écouter. Enfin, ils ont consolidé ces savoirs en effectuant une fiche. Je 
constate que cette séance ne suit pas la méthode inductive prônée par E. Willems et M. 
Montessori: expérimenter avant de conceptualiser. Les élèves ont fait l'inverse. 
Quelles sont les habiletés cognitives en jeu? 
Si nous nous référons à la taxonomie d’Anderson et Krathwhol (2001) nous pouvons  retracer 
les différentes étapes qui vont du rappel de la notion de classement de sons du plus grave au 
plus aigu à la consolidation de la notion d'intervalle (tierce, quinte et octave): 
1) Mémoriser: les élèves restituent le savoir appris au cours de la première séance. 
2) Comprendre: les élèves apprennent de nouvelles notions (intervalle, tierce, quinte, octave). 
3) Appliquer: lors des ateliers, les élèves transfèrent les notions apprises en cherchant à 
retrouver les intervalles présentés.  
4) Analyser: lors des différentes mises en commun, les élèves distinguent les intervalles les 
uns des autres. 
5) Appliquer: les élèves transfèrent à nouveau les notions apprises en retrouvant les bons 
termes sur la fiche. 
Quel est l'objectif final de la séance? 
L'objectif final de cette séance était tout d'abord que les élèves mémorisent les intervalles 
présentés, au niveau de l'oreille. Je souhaitais qu'ils s'en imprègnent et qu'ils les intériorisent. 
Ensuite, les élèves ont dû retrouver les trois intervalles les uns après les autres sur leur 
instrument grâce à leur perception auditive. Enfin, lors de la mise en commun (fiche), ils ont 
su trouver le mot qui correspondait à la définition. Par contre, l'objectif cité dans la 
planification qui consistait à expliquer les notions d'intervalle, tierce, quinte et octave me 
paraît prématuré. En effet, une seule séance sur ces notions n'est pas suffisante pour arriver à 
ce stade. 
Modalités 
Comment l’enseignant introduit-il le savoir? 
A l'aide du piano, je leur ai expliqué ce qu'est un intervalle musical, une tierce, une quinte et 
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une octave. J’ai introduit un nouveau savoir sans qu'ils ne l'aient expérimenté auparavant. Je 
n'ai donc pas utilisé la méthode inductive comme le proposent E. Willems et M. Montessori. 
E. Willems met en avant l'expérimentation des intervalles par des chansons d'intervalles. 
J'avais volontairement choisi de ne pas en proposer aux élèves car elles sont plutôt destinées à 
de jeunes enfants.  
Comment l'enseignant entraîne-t-il le savoir? 
Les élèves ont travaillé par deux sur différents instruments. Chacun de ces instruments, 
comme lors de la première séance, présentait volontairement uniquement les notes do-mi-sol-
do. Les élèves ont cherché à reproduire les trois intervalles les uns après les autres. Certains 
élèves sûrs d'eux ont trouvé très rapidement l'intervalle correct. D'autres ont eu besoin de plus 
de temps pour trouver, ils ont  tâtonné et ont essayé différents intervalles. Ils ont donc essayé 
de reproduire les intervalles entendus, et ceci uniquement à l'aide de leur perception auditive. 
Lors des mises en commun (une par intervalle et une autre finale), les élèves ont dû non 
seulement présenter leur intervalle mais aussi dire si les intervalles proposés par leurs 
camarades étaient corrects. En général, les élèves ont vite trouvé mais leur présentation n'était 
pas précise. Il y a eu des erreurs et j’ai vu que certains n'avaient pas les intervalles en tête. 
Cela mériterait peut-être plus d'entraînement, d'écoute et d'expérimentation avant de passer à 
cet exercice. A nouveau, je constate des différences de niveau entre les élèves et je pense à un 
travail différencié afin de permettre à chacun de progresser à son rythme. Le thème de la 
différenciation sera repris dans la discussion. 
Comment l’enseignant conceptualise-t-il le savoir? 
J’ai conceptualisé le savoir en leur expliquant au début de la séance ce qu’était un intervalle, 
une tierce, une quinte et une octave. Je leur ai proposé directement les termes exacts afin qu'il 
n'y ait pas de confusion par la suite. Ceci était un précepte important de la pédagogie d'E. 
Willems, comme nous l'avons vu précédemment. Venait ensuite l'expérimentation des élèves 
sur les instruments et la conceptualisation à chaque mise en commun. Pour terminer, le travail 
sur la fiche représentait encore une autre manière de conceptualiser. Dans cette séance, la 
conceptualisation tient une place plus importante que l'expérimentation, ce qui n'est pas 
forcément en accord avec la pratique des méthodes actives selon E. Willems et M. 
Montessori. 
Quelles sont les inspirations et adaptations liées aux principes pédagogiques d'E. Willems et 
M. Montessori? 
Tout d'abord, le travail avec les intervalles est très cher à E. Willems. Pour lui, il est important 
de passer par là avant l'introduction de la notion d'écriture sur une portée, ou de manière 
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simultanée. Les enfants doivent prendre conscience que les sons montent ou descendent 
lorsqu'ils les entendent et qu'il y a des intervalles plus ou moins grands entre les sons. Cela les 
prépare à la position des notes sur une portée. 
Il est également important que les élèves expérimentent les intervalles sur un instrument et 
qu'ils arrivent à reproduire l'intervalle demandé. En effet, l'expérimentation et la reproduction 
sont des concepts essentiels chez E. Willems et M. Montessori.   
Enfin, notons que les élèves étaient actifs durant une majeure partie de la séance mais  l'idéal 
pour qu'ils le soient encore plus, serait d'avoir un instrument par élève. 
Bilan de la séance 
Les objectifs pour cette séance ont été partiellement atteints. Le premier objectif figurant sur 
la planification était un peu ambitieux car il était un peu tôt dans les séances pour que les 
élèves sachent déjà expliquer avec précision les sens des termes introduits. J'aurais pu le 
formuler ainsi: les élèves seront capables de trouver les termes intervalle, tierce, quinte et 
octave à l'aide de leur définition. C'est d'ailleurs l'exercice qu'ils devaient effectuer sur la 
fiche. Nous l'avons néanmoins effectué en commun, donc je ne sais pas si chacun aurait été 
capable de le faire seul. 
Quant au second objectif, tous les élèves y sont parvenus après avoir effectué les mises en 
commun.  
Je me suis rendu compte trop tard que je n'avais pas utilisé la méthode inductive. Cela me 
rassurait peut-être de commencer par leur présenter la théorie mais ce n'est pas une méthode 
prônée par E. Willems et M. Montessori. 
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Planification de la séance 3: Notation sur une portée 
Matériel :          Contexte :                             
- 8 jetons par élève         - 8 élèves de DEP7/8 
- 1 carillon par élève         - salle de musique 
- fiche « Portée », crayon, gomme         
CONTENUS 
1) a) Rappel du connu: intervalle, tierce, quinte, octave (do-mi-sol-do) 
    b) Expérimenter les intervalles avec la voix et un carillon (phonomimie) 
2) Placer les notes sur une portée (gamme de do) et remarquer la position des notes selon l’intervalle choisi 
    (1ère, 3e, 5e, 8e) 
OBJECTIFS 
L’élève sera capable de : 
- Chanter et jouer au carillon: tierce, quinte et  octave 
(gamme de do) 
- Placer les notes do-mi-sol-do sur une portée 
MODALITES 
1) a) Rappel du connu : Je demande quels ont été les apprentissages de la séance 2 (intervalle, tierce, 
quinte, octave); donner la fiche faite si nécessaire et faire réécouter au piano. (5 min) 
b) Expérimenter: Je montre quatre gestes correspondants aux notes do-mi-sol-do (do grave=main hauteur 
hanche ; mi=main haut. poitrine ; sol=main haut. bouche; do aigu=main haut. tête) et demande de chanter 
chaque intervalle d’après les gestes; puis idem avec les carillons; varier les gestes et les intervalles. (5min) 
2) Placer les notes sur une portée: Je dis aux E qu’ils vont apprendre à placer ces notes sur une portée. 
Distribuer une portée par élève ainsi que 8 jetons. Nous avons appris 4 notes mais allons en placer 8 sur la 
portée car cela représente la gamme de do. Les notes se placent soit sur une ligne soit dans un interligne. 
Les élèves construisent la gamme sur leur feuille avec les jetons après que j'ai montré où placer le do d’en 
bas. Mise en commun puis je montre la gamme dessinée sur ma feuille. (5min) 
Je demande de ne garder que les jetons correspondant aux notes do-mi-sol-do. Faire remarquer la position 
des notes par rapport aux intervalles. Puis les élèves enlèvent les jetons et dessinent les notes avec leur 
nom et complètent le reste de la fiche. (5min) 
EVALUATION 
- Evaluation formative tout au long de la séance 
- Fiche d’exercices pour consolider les notions apprises 
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Analyse de la séance 3 : Notation sur une portée 
Contenus 
Quels sont les savoirs en jeu? 
Les élèves se sont imprégnés de nouveau des trois intervalles en les chantant puis en 
les jouant sur un carillon. Grâce aux gestes proposés (phonomimie), je souhaitais les 
amener à faire un lien entre la hauteur du geste et la hauteur des notes. La 
correspondance entre gestes et voix n'a pas été facile. La plupart des élèves étaient 
timides, mais je précise aussi que c'était la première fois que je faisais ce genre 
d'exercice avec eux.  
Enfin, les élèves ont construit la gamme de do sur une portée. Ils ont tout d’abord 
utilisé des jetons en guise de notes puis ils les ont dessinées, pour finalement relier les 
intervalles (do-mi/do-sol/do-do). Le savoir principalement travaillé dans cette séance 
était la correspondance de la hauteur des notes avec leur position sur une portée: plus 
la note est haute, plus sa place sera haute sur la portée.  
Quelles sont les habiletés cognitives en jeu? 
Si nous nous référons à la taxonomie d’Anderson et Krathwhol (2001) nous pouvons 
retracer les différentes étapes qui vont du rappel des notions d'intervalles à l'écriture 
des quatre notes sur une portée (do-mi-sol-do) et leurs relations entre elles (tierce, 
quinte et octave): 
1) Mémoriser: les élèves restituent le savoir appris au cours de la deuxième séance. 
2) Appliquer: les élèves chantent et jouent au carillon les intervalles appris. 
3) Analyser: les élèves mettent en relation la hauteur de la note et sa position sur une 
portée. 
4) Appliquer: les élèves transfèrent les notions apprises en mettant en évidence les 
trois intervalles sur la portée. 
Quel est l'objectif final de la séance? 
L'objectif final de cette séance était tout d'abord que les élèves s'imprègnent encore un 
peu plus des intervalles do-mi, do-sol, do-do en les chantant puis en les jouant au 
carillon. En même temps, ils devaient faire le lien entre hauteur de la note et hauteur 
du geste. Puis, lors de l'écriture sur la portée, ils devaient être capables d'abord de 
placer leurs huit jetons de do grave à do aigu, de bas en haut. Enfin, ils ont repéré les 
quatre notes travaillées et ont fait le lien entre elles, en mettant en évidence le concept 
de tierce, quinte et octave. Nous sommes passés progressivement vers l'abstraction, de 
l'audition à l'écriture sur la portée. Je constate que, par rapport à la volonté d'E.  
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Willems, j'ai brûlé quelques étapes: chansons d'intervalle, graphiques, 
expérimentation physique sur une grande portée. Je suis allée directement vers 
l'abstraction car les élèves étaient plus âgés et possèdaient déjà une expérience de 
l'écriture de la gamme sur une portée, grâce à l'étude de la flûte à bec. 
Modalités 
Comment l’enseignant introduit-il le savoir? 
J'ai présenté aux élèves quatre gestes qui correspondaient aux quatre notes travaillées 
en amont: do grave, mi, sol, do aigu. Je leur ai expliqué le lien entre hauteur du geste 
et hauteur de la note et leur ai demandé de chanter puis jouer au carillon les notes et 
intervalles selon les gestes que j’ai proposés.  
Puis, j’ai demandé aux élèves de construire la gamme de do sur une portée, d'abord 
avec des jetons puis au crayon. Je leur ai rappelé où se place le do grave (notion vue 
en flûte) et que les notes se placent sur ou entre les lignes. Nous avons chanté la 
gamme avec le nom des notes et les élèves ont terminé par relier les trois intervalles 
entre eux.  
Comment l'enseignant entraîne-t-il le savoir? 
Les élèves ont chanté les notes do-mi-sol-do ainsi que les différents intervalles d'après 
la hauteur de mon geste. Dans cet exercice, les élèves ont activé et ont combiné leurs 
perceptions auditives et visuelles. J’ai constaté qu'ils ont plutôt bien intégré les 
différents intervalles.  Le problème est survenu lorsqu'il fallait passer de l'un à l'autre. 
Cela demande donc encore plus d'exercices d'imprégnation en amont, ou alors de 
travailler un intervalle à la fois. L'exercice était beaucoup plus aisé au carillon, bien 
qu'il ne leur ait pas toujours été facile de porter leur regard alternativement sur mes 
gestes puis sur le carillon.  
Ensuite, avant de dessiner la gamme de do sur une portée, ils l’ont construite avec huit 
jetons, d'abord seuls puis nous avons mis en commun leurs résultats. La note ré a posé 
problème, étant placée sous la première ligne. Ils l'ont souvent disposée à la place du 
mi. Une fois que cela était corrigé, les notes suivantes n'ont pas posé de problème. 
Enfin, les élèves ont relié les trois intervalles entre eux. Dans cette séance, les élèves 
ont consolidé leur notion d'intervalle en les chantant et en les jouant. Nous avons 
travaillé le passage de l'audition à la lecture, la gamme de do avec le nom des notes et 
l'écriture sur une portée, notions chères à E. Willems. 
Comment l’enseignant conceptualise-t-il le savoir? 
Pour passer de l'audition à l'écriture sur une portée, j’ai proposé tout d'abord aux 
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élèves de faire le lien entre hauteur du son et hauteur du geste. Ensuite, à l'aide d'une 
grande portée figurant sur une fiche, je leur ai demandé de dessiner les notes de la 
gamme de do, en faisant le lien, cette fois, entre hauteur du son, du geste et de la note 
sur la portée.  
E. Willems ne fait pas référence à la phonomimie dans sa pédagogie. Il m'a 
néanmoins semblé plus pertinent de recourir à cette méthode afin que les élèves 
saisissent mieux la notion de hauteur. Selon le pédagogue, il faut plutôt passer par des 
chansons d'intervalles et des graphiques musicaux. D'après moi, mes élèves sont trop 
âgés (11-13 ans) pour qu'on leur propose ce genre d'exercices. Je discuterai cette 
problématique dans la discussion. 
Quelles sont les inspirations et adaptations liées aux principes pédagogiques d'E. 
Willems et M. Montessori? 
Selon E. Willems et M. Montessori, le passage de l'audition à l'écriture et la lecture de 
notes est un passage essentiel mais délicat lors de l'apprentissage de la musique. C'est 
pourquoi ils proposent de vivre beaucoup d'expériences différentes en rapport avec la 
hauteur avant de passer à la théorie proprement dite: expérimentation, imitation, 
reproduction, mouvements, classement de sons. Dans cette séance, j’ai donné 
l'occasion aux élèves de chanter et jouer avant de donner la théorie, de vivre les faits 
musicaux avant d'en prendre conscience. J'ai donc utilisé cette fois la méthode 
inductive prônée par les deux pédagogues.  
Bilan de la séance 
Les objectifs pour cette séance sont presque tous atteints. Les élèves ont pu mieux 
s'imprégner des intervalles en les chantant et en les jouant. Le chant était néanmoins 
approximatif et cela mériterait plus d'entraînement. Il faut préciser que ce groupe 
d'élèves se situe à un âge où l'on n'ose plus chanter avec conviction devant les autres. 
Dans l'ensemble, les élèves sont passés de l'audition à l'écriture avec succès. Le lien 
entre hauteur du son, du geste et de la note sur une portée a été compris. Il sera bien 
sûr encore nécessaire de pratiquer l'écriture et la lecture afin de poursuivre la 
progression, mais les élèves partent sur de bonnes bases. 
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Planification de la séance 4: Créativité do-mi-sol-do 
Matériel :           Contexte : 
- 1 carillon par élève         - 8 élèves de DEP7-8 
- fiche « Création musicale », crayon, gomme     - salle de musique       
 
CONTENUS 
 
1) Rappel du connu: intervalle, tierce, quinte, octave (do-mi-sol- do); placer 
    les 4 notes sur une portée 
2) Création d’une mélodie et sa notation sur une portée 
OBJECTIFS 
 
L’élève sera capable de : 
- Citer et expliquer les notions: intervalle, tierce, quinte, octave, portée, 
notation de do-mi-sol-do sur une portée 
- Créer une petite mélodie avec les notes do-mi-sol-do et la transcrire sur 
une portée 
MODALITES 
 
1) Rappel du connu: Je demande ce que sont, en musique: un intervalle, une 
tierce, une quinte et une octave. Les élèves répondent oralement. (5 min) 
Je demande ce qu’est une portée et demande aux élèves de venir dessiner 
les 4 notes sur la portée au tableau blanc (do-mi-sol-do). (5 min) 
2) Création: Je donne un carillon à chacun et explique qu’ils doivent 
inventer une petite mélodie en utilisant les 4 notes, puis écrire leur propre 
partition sur leur fiche. (10 min) 
Je demande à chacun de jouer sa mélodie et de montrer sa partition. 
EVALUATION 
 
- Evaluation formative tout au long de la séquence 
- Présentation de leur mélodie à toute la classe 
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Analyse de la séance 4 : Créativité do-mi-sol-do 
Contenus 
Quels sont les savoirs en jeu? 
La séance a commencé par un rappel des notions vues précédemment. Lors du travail de 
création, il n'y a pas de nouveau savoir. Il y a surtout une application, un transfert des notions 
apprises au cours des trois séances précédentes.  
Quelles sont les habiletés cognitives en jeu? 
Si nous nous référons à la taxonomie d’Anderson et Krathwohl (2001) nous pouvons  retracer 
les différentes étapes qui vont du rappel des notions apprises au cours des séances précédentes 
à la présentation de leur mélodie au groupe-classe: 
1) Mémoriser: les élèves restituent le savoir appris au cours des séances précédentes. 
2) Créer: les élèves inventent une mélodie avec les quatre notes travaillées do-sol-mi-do. 
3) Appliquer: les élèves transcrivent leur mélodie sur une portée à l'aide des notions apprises 
précédemment. 
4) Evaluer: les élèves présentent leur mélodie et écoutent celle de leurs camarades. 
Quel est l'objectif final de la séance? 
L'objectif final de la séance était tout d'abord que les élèves puissent expliquer les notions 
vues au cours des trois premières séances. Ensuite, je souhaitais qu'ils aient du plaisir à créer. 
Ceci est plutôt un objectif affectif mais je pense qu'il est essentiel à ce moment-là. Puis, ils 
devaient réussir à transcrire sur la portée la mélodie qu'ils ont créée et par là-même 
comprendre le processus de composition musicale. 
Modalités 
Comment l’enseignant introduit-il le savoir? 
Pour cette dernière séance, j'ai volontairement choisi de ne pas introduire de nouveau savoir. 
En effet, c'est une partie créative où les élèves laissaient d'abord libre cours à leur 
imagination. Puis ils ont utilisé les notions apprises précédemment afin de transcrire leur 
mélodie sur une portée. 
Comment l'enseignant entraîne-t-il le savoir? 
Les élèves se sont imprégnés encore un peu plus des trois intervalles en créant leur mélodie. 
Ils les ont reproduits sans s'en rendre compte et, par conséquent, les ont de mieux en mieux 
mémorisés. Ils ont transféré les notions apprises en amont lors de la transcription sur la 
portée: le nom des notes et leur place sur la portée en lien avec leur hauteur. Ils ont fait le lien 
entre la création et la transcription. 
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Comment l’enseignant conceptualise-t-il le savoir? 
J’ai proposé aux élèves de devenir les auteurs d'une mélodie. Je leur ai demandé de passer de 
l'invention à la transcription en se référant aux notions apprises au cours des trois séances 
précédentes. La conceptualisation est intervenue au moment où ils écrivaient leur mélodie sur 
leur portée. 
Quelles sont les inspirations et adaptations liées aux principes pédagogiques d'E. Willems et 
M. Montessori? 
E. Willems attache une importance particulière à l'invention et l'improvisation. Dès leur plus 
jeune âge, les enfants inventent des rythmes, des montées et descentes avec la voix ou sur des 
instruments. Progressivement, ils créent des phrases rythmiques ou mélodiques et apprennent 
à les transcrire et à les lire essentiellement à l'aide de graphiques sonores. La transcription 
musicale sur la portée d'après une mélodie commence au cours de la troisième année de cours, 
lorsque les enfants ont entre 6 et 7 ans. Cet apprentissage continuera si l'enfant poursuit 
l'étude de la musique instrumentale. Dans cette séance, au vu de l'âge de mes élèves (12 ans), 
il m'a semblé pertinent d'aborder le passage entre mélodie et transcription musicale de 
manière plus poussée, en conceptualisant les notions.  
De plus, et comme le disait E. Willems également, j'ai attaché une importance particulière au 
plaisir d'inventer. Selon le pédagogue, il est essentiel de faire aimer la musique aux enfants et 
les préparer, dans la joie, à la pratique musicale, vocale ou instrumentale. En général, les 
enfants sont toujours heureux de créer et je pense, comme E. Willems, que la joie devrait 
trouver sa place dans chaque apprentissage, musical ou non. C'est, entre autres, un moyen 
pour les élèves d'ancrer un savoir dès lors qu'ils sont touchés affectivement. 
Bilan de la séance 
Les objectifs pour cette séance ont été partiellement atteints. Les différentes notions 
théoriques travaillées en amont n'étaient pas toutes claires pour les élèves. Il serait nécessaire 
de répéter encore les savoirs afin que chacun les intègre de manière plus efficace. Je pense 
que cela dépend aussi des élèves et de leur manière de s'approprier le savoir. Dans ma classe, 
chacun présente des troubles d'apprentissage et ils ont pour la plupart besoin de plus de temps 
pour apprendre. 
En outre, la partie de création et de transcription a fonctionné presque pour chaque élève. Un 
problème a été constaté au niveau du rythme de travail très différent d'un élève à l'autre: 
certains ont réussi à inventer et transcrire deux mélodies alors que d'autres n'ont pas réussi à 
transcrire leur première mélodie, mais ils n'étaient qu'une minorité (2 élèves). 
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5. Discussion des analyses 
Sur la base de ces analyses de séances, nous pouvons adopter une vision d’ensemble grâce à 
laquelle nous voyons ressortir principalement quatre aspects. Il s’agit du rapport entre la 
pratique et la conceptualisation, de la gestion de groupe, de l’adaptation du matériel et de la 
différenciation des élèves. 
Le rapport entre pratique et conceptualisation 
Nous réalisons avec du recul, ne pas avoir consacré assez de temps à la pratique. Celle-ci 
devrait s’inscire dans la durée et la conceptualisation devrait être au maximum différée. A 
l’inverse, nous avons voulu conceptualiser le savoir à la fin de chaque leçon. Pour la séance 1 
de l'enseignante 1, la conceptualisation concernait la codification des sons aigus et graves. 
Nous avons constaté que les élèves avaient pu intégrer le savoir avec plus de facilité car ils 
avaient eu l’occasion de travailler cette notion lors des exercices préliminaires (en guise de 
bilan diagnostique et de préparation à la séquence sur la hauteur) ce qui explique que le 
contenu de la séance 1 (notion d’aigu-grave) ait eu le temps de s’imprégner et de se diffuser 
dans leur corps. De la même façon, la deuxième séance de l'enseignante 1 constituait un 
prolongement de la première et par conséquent, les élèves étaient à l’aise pour conceptualiser 
le savoir. 
Il y a certaines séances dans lesquelles le cadre conceptuel a précédé la pratique alors que les 
méthodes actives prônent l’inverse. Même si nous le savions, il n’a pas été évident pour nous 
de le mettre en place. En effet, les pratiques d’enseignement traditionnelles que nous avons 
vécues en tant qu’élèves, commençaient par des explications d’une notion suivies d’exercices 
d’application. C’est ce qu’a fait l'enseignante 2, lors de sa deuxième séance. Elle a d’abord 
introduit la notion d’intervalles puis dans un deuxième temps, elle les a invités à expérimenter 
les intervalles sur des instruments. Il aurait fallu procéder différemment : les inviter à 
expérimenter sur les instruments des intervalles avant d’aborder la terminologie et le système 
de notation. 
C’est également le cas des séances 3 et 4 de l'enseignante 1. Certes, elle a introduit la tierce et 
la quinte de manière sensorielle, par l’intermédiaire de chansons sans introduire les termes 
« tierce » et « quinte ». Cette idée était pertinente car il faut que les enfants aient d’abord 
intégré ce qu’est une tierce ou une quinte dans la sensorialité avant de pouvoir le verbaliser. 
Cependant, le problème est qu’elle est passée directement à l’étape supérieure en proposant 
une notation musicale de la chanson. Les enfants étaient complètement perdus car cela ne 
correspondait à rien pour eux. Ils n’avaient pas eu le temps de s’imprégner de manière 
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auditive des notes de la gamme et des rapports de hauteur. Ils n’avaient pas non plus eu 
l’occasion de s’accoutumer à cette représentation de la portée qui n’est pas tout à fait évidente 
à intégrer. Dans la continuité de nos lectures, nous nous sommes aperçues que l’enseignement 
de la notation était beaucoup plus lent et structuré à la fois dans les méthodes E. Willems et 
M. Montessori. La conceptualisation n’est pas une fin en soi. Ce qui est intuitif est également 
important. M. Montessori conceptualise certains savoirs au bout de plusieurs années. Il faut, 
pour donner un exemple, d’abord que l’enfant de 4 à 6 ans ait manipulé maintes et maintes 
fois le carré du binôme ou la table de Pythagore (qui s’apparentent à des sortes de puzzles) 
pour que cela s’inscrive dans son corps. Quand, adolescent, on lui présentera la formule 
mathématique du théorème de Pythagore, les choses lui paraîtront naturelles et beaucoup plus 
facilement assimilables. En conclusion, le contenu des quatre séances, en l’occurrence les 
intervalles et leur notation, était beaucoup trop ambitieux pour une période si courte. Il aurait 
fallu l’échelonner sur l’année au moins, en tout cas pour le cycle 1.  
La gestion du groupe 
En ce qui concerne la gestion de groupe, nous avons mis en place plusieurs dispositifs qui 
faisaient varier les modalités de travail des élèves. L'enseignante 2 a privilégié le travail en 
ateliers et en groupe alors que l’enseignante 1 a mis l’accent sur le travail collectif mais avec 
des passages individuels devant le groupe. Faire participer un élève devant le groupe n’est pas 
en soi une mauvaise idée (exemple séance 2), mais à condition que l’intervention de l’élève 
ne soit pas trop longue et que les autres acteurs de la classe aient également une tâche à 
exécuter, qu’ils soient en situation de recherche ou d’émulation. Comment donc déterminer si 
nos séances ont permis aux sujets d’être acteurs de leur apprentissage ? Nous pourrions déjà 
faire l’hypothèse que l’agitation des élèves peut être la manifestation d’un manque d’intérêt 
même si ce n’est pas la seule explication possible. En effet, lors de la séance 2, nous nous 
apercevons que les enfants commencent à s’agiter lorsque l’enseignante 1 propose à un enfant 
parmi les 20 de venir devant, de prendre la place de chef d’orchestre et de proposer un 
mouvement sonore avec sa voix.  
La classe de l’enseignante 2, qui comprenait 8 élèves, constituait le terrain idéal pour mettre 
en œuvre des méthodes actives. Malgré le nombre relativement limité d’élèves, il ne lui a pas 
été facile de faire en sorte que tous les élèves soient actifs. L'enseignante, qui a travaillé en 
ateliers durant les séances 1 et 2, a trouvé difficile de gérer les différences de rythme des 
élèves. En effet, certains avaient fini plus tôt que d’autres et ne savaient plus que faire. Il 
aurait fallu leur donner des consignes qui les invitent à prolonger leur travail par une autre 
tâche plus complexe ou simplement diversifier l’expérience. Le fait de devoir patienter coupe 
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la dynamique d’apprentissage et donne l’impression à l’enfant qu’il est soumis à la loi du 
groupe. Une méthode de travail qui aurait pu être proposée est le plan de travail, en particulier 
pour les séances 1, 2 et 4 de l’enseignante 2. Ces plans de travail prévoiraient une progression 
dans les tâches proposées pour que chacun puisse avancer à son rythme et y trouver son 
compte. Il faut peut-être repréciser que les élèves de la classe de l’enseignante 2 ont des 
niveaux extrêmement différents, ce qui laisse penser que cette méthode est particulièrement 
adaptée pour un groupe si hétérogène. 
Un autre aspect de la gestion de classe repose sur le niveau sonore et l’agitation que peuvent 
générer certaines situations nouvelles. Par exemple, les carillons ont été très appréciés par les 
enfants de la classe de l’enseignante 1 car ils n’avaient jamais eu l’occasion d’en jouer depuis 
le début de l’année. Ils étaient très attirés par cet instrument de musique et ne se montraient 
pas disposés à écouter ses consignes mais plutôt à expérimenter toutes les possibilités des 
carillons. Dans ce genre de situation, il faut un cadrage de l’enseignant très clair et réfléchi. 
L’enseignante 1 n’avait malheureusement pas assez anticipé l’organisation et le cadrage lié à 
l’utilisation des carillons, ce qui a entraîné un sentiment de perte de contrôle de la part de 
l’enseignante-stagiaire. Nous pensons que c’est exactement pour cette raison que les 
instruments de musique son rarement sortis et utilisés en grand groupe (car ils génèrent un 
niveau sonore assez élevé). Après réflexion, nous réalisons que le fonctionnement en ateliers 
n’est pas concluant. Nous pourrions proposer une première partie de la séance en collectif, 
plutôt dans la lignée d’E.Willems puis une partie plus individualisée sous forme de plan de 
travail comme le propose M. Montessori. 
L’adaptation du matériel d’enseignement 
Par ailleurs, nous pouvons nous demander d’une part, si le matériel était adapté  à la volonté 
de rendre nos élèves actifs et d'autre part, s'il était suffisamment proche des pédagogies d'E. 
Willems et de M. Montessori. Lors des apprentissages sur la notion de hauteur et sur le 
passage à la notation musicale, E. Willems et M. Montessori utilisent certaines techniques 
ainsi qu'un matériel spécifique, selon l'apprentissage visé. Nous avons essayé d'utiliser ces 
techniques ou ce matériel et de les adapter selon: les objectifs visés, le matériel que nous 
avons à disposition dans les écoles ou les salles de musique ainsi que l'effectif de nos classes 
respectives. Ces expériences ont été plus ou moins concluantes. 
Pour commencer, l’enseignante 1 a utilisé les chansons d'intervalles proposées par E. Willems 
pour familiariser les enfants avec la notion d'intervalle. Le choix des chansons a semblé 
pertinent car, lors de la première séance, les enfants ont participé activement à la chanson en 
trouvant par eux-mêmes quand il fallait lever les mains au ciel ou les descendre au sol. Pour 
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travailler les intervalles, l'enseignante 2 a choisi de les faire écouter, chanter, rechercher dans 
une série de quatre notes (do-mi-sol-do) et jouer au carillon. C'est donc plutôt par une 
méthode d'imitation et d'imprégnation que cela a été travaillé. 
La flûte à coulisse, que l'on retrouve chez E. Willems pour les activités sensori-motrices sur le 
mouvement sonore a été utilisée dans la classe de l'enseignante 1. C'est un instrument peu 
connu des enfants et très attractif. L'expérience du son qui monte et qui descend est une 
expérience unique pour l'enfant et cela induit un exercice de traduction de mouvement sonore 
par le corps. L'enfant est actif tout du long car il doit s'approprier le langage musical et le 
transcrire par le corps. 
L'essai d'adaptation du matériel pour les ateliers dans la classe de l'enseignante 2 (séances 1 et 
2) peut être nettement amélioré pour ressembler de plus près au carillon intratonal d'E. 
Willems, aux clochettes ou aux barres tonales de M. Montessori. Premièrement, les 
xylophones doivent être adaptés différemment pour que la perception visuelle de la grandeur 
des lames ne soit pas utilisée par les élèves. Il s'agirait de cacher les différences de hauteur 
des lames pour qu'il ne reste plus que le son lui-même. Les bouteilles remplies d'eau devraient 
être plus grandes pour que les sons produits soient plus clairs et précis. Ensuite, les 
instruments utilisés dans les ateliers des deux premières séances devraient être plus nombreux 
afin que chaque élève soit le plus actif possible.  
Afin de passer à la notation musicale, E. Willems et M. Montessori proposent différents 
exercices corporels en lien avec la hauteur du son; E. Willems propose, par exemple, des 
graphiques sonores. Cette activité a été utilisée dans la classe de l'enseignante 1. Nous avons 
choisi de nous éloigner quelque peu de nos pédagogues et avons utilisé deux autres méthodes 
de solmisation: le sol-mi-plot et la phonomimie. Concernant le sol-mi-plot, l'enseignante 1 s'y 
est intéressée dans le cadre des exercices sur la hauteur. En effet, il permet par le jeu et la 
manipulation de s'approprier le concept de hauteur relative. L'enseignante 1 pensait que cela 
faciliterait le travail de transcription sur la portée et constituerait une étape intermédiaire entre 
la codification avec son corps d’un son aigu ou grave et la notation musicale sur une portée. 
Lorsqu'elle a montré la portée ainsi que les notes et leur nom au tableau noir (son modèle), 
elle a expliqué aux élèves comment fonctionnait l'écriture musicale en imageant son 
explication: "Je monte d'une marche à chaque fois, comme avec le sol-mi-plot". Le problème 
réside dans le fait que les enfants ne s'étaient pas du tout approprié son modèle. Elle leur a 
proposé d'écrire la chanson avec eux, ce qui ne correspondait pas à leur niveau, ni à aucun 
désir ni intérêt puisque la chose leur était jusque-là inconnue.  Il faut relever que l'enseignante 
du conservatoire a également utilisé le sol-mi-plot avec ses élèves de 2e année. Elle applique 
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donc une méthode qu'elle juge en lien avec la pédagogie d' E. Willems. Dans la classe de 
l'enseignante 2, c'est la phonomimie qui a été utilisée pour faire le lien entre hauteur du geste 
et hauteur du son. Les enfants ont compris la méthode mais comme c'était la première fois 
qu'ils l'utilisaient, les sons produits n'étaient pas toujours justes.  
Lors de nos visites aux cours Willems du conservatoire de Lausanne, l'enseignante a utilisé un 
matériel intéressant et nous avons repris certaines de ses idées. Pour que les enfants (1ère 
année) comprennent la notion du son qui monte, elle se servait d'un bâton en haut duquel elle 
avait fixé une tête de girafe. Les enfants chantaient les paroles de la chanson "monte son cou 
jusqu'au ciel" et l'enseignante faisait monter le bâton à mesure que les notes de la mélodie 
montaient. L'enseignante 1 s'est inspirée de cette idée et a utilisé deux baguettes sur lesquelles 
elle a fixé des étiquettes d'oiseau et de poisson. Les enfants devaient imiter ces animaux en 
fonction du son qu'ils entendaient (l'oiseau pour les sons aigus et le poisson pour les sons 
graves). Pour faire vivre la portée aux enfants de manière corporelle (3e année), l'enseignante 
du Conservatoire a utilisé la "corde à linge". Il s'agit d'une portée géante: cinq cordes sont 
placées parallèlement sur le sol. Elles sont attachées à un bâton de chaque côté. Les enfants 
venaient d'abord poser une note dans la portée sur un flanellographe, tous les élèves disaient 
de quelle note il s'agissait et se plaçaient ensuite sur la ligne correspondante (ou dans 
l'interligne). Cet exercice sert à s'approprier l'écriture musicale de manière kinesthésique. 
Dans la quatrième séance, l'enseignante 1 a utilisé le tableau noir et la portée géante pour 
écrire la musique de la chanson apprise au cours de la séance. Les enfants n'étaient pas 
familiarisés avec l'écriture musicale et n'ont fait que copier ce qu'elle faisait sans comprendre 
ce qui était en jeu. Cet exercice n'était pas du tout adapté à leur niveau de maturation du 
concept d'écriture. Il est intéressant de relever que les enfants participant aux cours Willems 
n'abordent la notation musicale qu'en 3e année. Ils ont donc derrière eux deux ans d'exercices 
préalables et sont donc mieux préparés que nos élèves. D'autre part, il est difficile de solliciter 
20 élèves en même temps dans ce genre d'exercice. L'enseignante 1 a interrogé certains élèves 
mais pas tout le groupe. Cet exercice a duré trop longtemps et les autres élèves ne se sentaient 
plus concernés. Le niveau sonore a commencé à monter.  
Dans l'autre classe, l'enseignante 2 s'est également inspirée de la portée géante mais l'a 
adaptée afin de convenir à des élèves plus âgés. Le tableau blanc a été utilisé pour dessiner la 
gamme. Les élèves avaient une feuille sur laquelle figurait une portée assez grande ainsi que 
huit jetons qu'ils plaçaient sur ou entre les lignes. Les élèves n'ont donc pas expérimenté 
corporellement la hauteur de la note sur une portée. Après réflexion, une portée géante 
pourrait peut-être aussi convenir à de grands élèves, il s'agit d'adapter la présentation de 
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l'exercice pour ne pas qu'ils se sentent considérés comme des petits. Vivre un apprentissage 
de manière corporelle est utile à tout âge mais il faut adapter judicieusement la manière de 
faire. 
La différenciation 
Pour terminer, nous allons aborder le thème de la différenciation. Lors de la planification de 
nos séances, nous n'avons pas réellement pris le temps de nous positionner par rapport au 
concept de la différenciation car cela ne nous semblait pas primordial au premier abord. E. 
Willems ne propose rien de précis sur ce thème, l'enseignement qu'il préconise reposant 
principalement sur le groupe. Par contre, pour M. Montessori, la différenciation constitue le 
pilier de sa pédagogie. Nous nous sommes plutôt inspirées du mode de fonctionnement d'E. 
Willems dans nos leçons mais nous sommes rendu compte que pour certaines activités, il était 
nécessaire de proposer une différenciation.  
Dans la classe de l'enseignante 2, le travail en ateliers des deux premières séances aurait 
nécessité une différenciation. A 12 ans, les écarts entre les élèves sont plus grands que dans 
une classe de petits, d'autant plus s'il s'agit d'une classe de développement. Les activités dans 
les ateliers étaient très faciles pour certains et difficiles pour d'autres. Une mise en place des 
ateliers avec progression aurait été judicieuse. Un cinquième atelier plus difficile pour les 
élèves rapides aurait également trouvé sa place. La troisième séance qui était gérée en 
collectif, a bien fonctionné de cette manière. La quatrième séance, comme pour les deux 
premières, aurait pu bénéficier de tâches progressives et différenciées. Néanmoins, préparer 
trois séances en ajoutant des éléments de différenciation peut s'avérer compliqué et long 
même si le concept paraît idéal. Dès lors, on peut se demander si un fonctionnement en 
ateliers est pertinent. D'un côté, ce mode de travail semble convenir lorsqu'on prévoit que les 
élèves vont travailler à des rythmes différents. D'un autre, si les écarts de rythme sont trop 
grands, il y a forcément un moment où les élèves vont attendre leur tour, à moins de préparer 
un atelier supplémentaire dit "facultatif", pour les élèves rapides. Le souci est de savoir quel 
mode d'enseignement adopter si l'on veut que les élèves se mobilisent vraiment pendant une 
majeure partie du temps. 
D'un point de vue logique, si nous voulons dispenser des cours dans lesquels tous les enfants 
sont "actifs" et non pas simplement une majorité, il faut s'assurer de la compréhension de 
chacun des membres du groupe. Ceci n'est pas chose aisée mais globalement, l'enseignante 1 
a pu le faire en cours de séance en les observant. En effet,  les enfants étaient tous en 
mouvement pour interpréter un son ou un mouvement sonore et l'enseignante 1 percevait très 
nettement quels élèves avaient des facilités à percevoir et codifier ce qu’ils entendaient et 
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quels élèves avaient plus de difficultés. Ces derniers regardaient les camarades et  étaient dans 
un processus d’imitation. L’intérêt des méthodes actives, dans ce sens, est qu’elles permettent 
à l’enseignant d’évaluer la compréhension en direct, en donnant accès « de manière visible » 
non pas directement au processus cognitif de l’enfant, mais à une trace directe de sa 
compréhension. Pour donner un exemple, dans l’exercice où les enfants doivent se lever et se 
baisser pour mimer le son, un enfant qui ne comprend pas l’exercice se trompe de manière 
visible. Par ailleurs, il est possible de mesurer quand un enfant ne fait que regarder ses 
camarades… ; à l’inverse d’un enseignement frontal, où les enfants sont passifs. 
Au moment des troisième et quatrième séances, l'enseignante 1 a changé sa manière de gérer 
le groupe, ce qui n’a pas eu que des effets positifs. En effet, lors de l’apprentissage de 
chansons avec le support du sol-mi-plot, un élève était invité à venir devant le groupe, ce qui 
permettait à l'enseignante de voir ce que l’élève avait compris et lui apporter une aide 
différenciée. Ce type de dispositif serait assez représentatif d’une leçon de musique selon la 
pédagogie de M. Montessori mais avec une toute autre organisation de classe. En effet, dans 
une ambiance Montessori, même s’il arrive que certains élèves observent la leçon de leur 
camarade, la plupart des autres enfants sont en train de travailler de manière autonome sur 
d’autres sujets qui ne portent pas forcément sur la musique. 
Dans les cours de musique Willems auxquels nous avons assisté au conservatoire, 
l’enseignante interrogeait de temps en temps les enfants un par un, ce qui est sans doute la 
raison pour laquelle nous nous sommes inspirées de cette manière de faire  mais nous n’avons 
pas forcément réussi à maintenir le niveau d’attention des autres élèves, ce qui a rendu 
l’exercice de différenciation difficile. Nous avons par ailleurs été inspirées par sa manière de 
différencier son enseignement. Elle ne corrigeait pas systématiquement les élèves qui 
faisaient des erreurs. Nous supposons qu’elle comptait sur l’imprégnation et la répétition dans 
la durée de trois ans d’initiation musicale pour que le concept fasse son cheminement dans la 
tête et le corps de l’enfant. L'enseignante 1 a fait exactement le contraire lors des troisième et 
quatrième séances. Chaque leçon constituait une fin en soi. Les élèves étaient 
systématiquement corrigés car l'enseignante avait une idée très précise du résultat final et 
voulait qu’au terme de la leçon, tous les élèves aient retenus la même chose, ce qui est peut-
être une utopie.   
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6. Conclusion 
Cette expérience aura été enrichissante car elle nous aura conduit en premier lieu, à nous 
questionner sur les éléments qui rendent ou non un enfant actif dans son apprentissage. Le 
rapport entre la pratique et la conceptualisation, les habiletés cognitives des élèves ainsi que 
les modalités d’apprentissage ont éclairé notre pratique afin de déterminer si notre objectif 
avait été atteint. Toutes les séances n’ont pas connu le même succès mais nous pouvons 
affirmer qu’il est possible de mettre en place des leçons de musique inspirées de méthodes 
actives moyennant une forte anticipation. Il s’agit non pas de transposer des exercices tirés 
des méthodes actives ce qui est un des pièges dans lequel nous sommes tombées. En effet, 
certains contenus comme la notation musicale étaient trop complexes pour les élèves du cycle 
1 qui n’avaient pas reçu de préparation suffisante. Le contenu n’étant pas adapté, il n’y avait 
pas la possibilité de rendre les enfants actifs même si les modalités de travail pouvaient 
sembler pertinentes. Les concepts que nous avons utilisés pour discuter notre analyse sont 
pour nous des points de repères quant à la mise en place de nouvelles séquences. Le rapport 
entre pratique et conceptualisation, la gestion de groupe, l’adaptation du matériel et la 
différenciation sont des indicateurs qu’il faut prendre en compte au moment de construire une 
séquence inspirée des méthodes actives. Nous serons donc à même de réutiliser cette grille 
d’analyse pour l’élaboration de futures séquences de musique et nous prévoirons davantage 
de temps de pratique et d’expérimentation avant de conceptualiser un savoir. 
En ce qui concerne le choix des théories d’E.Willems et de M.Montessori, il était peut-être 
ambitieux de vouloir s’inspirer en même temps de deux pédagogues aussi différents. Même si 
M. Montessori et E. Willems sont tous deux issus du mouvement de l’école nouvelle et des 
méthodes actives, ils ont eu tout de même des aspirations tout à fait différentes. L’un d’eux ne 
parle que de musique alors que l’autre pédagogue, M. Montessori, porte un regard plus global 
sur le développement de l’enfant.  Par ailleurs, leur vision de la gestion de groupe est 
diamétralement opposée. En effet, l’un d’eux construit l’apprentissage autour de l’expérience 
de groupe alors que M. Montessori privilégie un enseignement individuel. Cependant, cette 
différence entre les deux pédagogues peut également être vue comme une force car, si 
certains exercices comme les exercices de transcription corporelle étaient adaptés au grand 
groupe, d’autres comme l’utilisation de carillons auraient pu se rapprocher d’une modalité de 
travail plus proche de Montessori en individuel ou en petit groupe. Nous n’avons peut-être 
pas assez tiré parti de ces différences. 
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Comme l’ont démontré Laureen Bertholet et Claire Hoyois, les méthodes musicales actives ne 
correspondent pas aux pratiques enseignées sur le terrain malgré les prescriptions du plan 
d’étude. Dès lors que le plan d’étude préconise de rendre l’enfant actif et que nous avons pu 
déterminer qu’il est possible de mettre en place de telles séquences, bien que cela demande de  
la part de l’enseignant un investissement supplémetaire en temps et en organisation, il nous 
semblerait nécessaire d’enquêter auprès des praticiens sur les raisons pour lesquelles ils ne 
pratiquent pas ce genre de méthodes.  
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8. Annexes  
8.1. Concepts pédagogiques d’E. Willems et de M. Montessori 
Aspects Points communs Spécificités 
Willems 
Spécificités 
Montessori 
 
Gestion de classe 
 
 
 Travail en petit 
groupe 
Travail individuel 
 
Méthode inductive 
 
Vivre les faits musicaux 
avant d’en prendre 
conscience 
  
 
Sensibilisation 
 
Préparation à 
l'apprentissage s’inscrit 
dans la durée 
 
Éducation de l’ 
oreille musicale 
 
Développement et 
raffinement sensoriel 
 
Modalités 
d’apprentissage 
 
 
Expérimentation 
Répétition 
Imprégnation 
Imitation  
Reproduction 
Mouvement 
 
Expression 
Inventivité 
Autonomie 
Autocorrection 
Autodiscipline 
Observation 
 
Progression 
d’apprentissage 
 
 
Passage progressif vers 
l’abstraction.  
Méthode inductive 
3 stades : 
- vie inconsciente 
- prise de 
  conscience 
- vie consciente 
 
 
Relation 
audition/lecture 
 Plusieurs stades :  
- gamme sans le 
  nom des notes 
- chansons 
  d’intervalle 
- graphiques 
- écriture sur la 
  grande portée 
 
Plusieurs stades : 
- gamme avec nom 
  des notes 
  (apparier/ordonner) 
- écriture sur la 
  portée 
 
 
Buts indirects 
Éveil de la sensibilité 
musicale 
Epanouissement de 
l’enfant (affectivité, lien 
avec la vie 
spirituelle/intérieure), 
socialisation 
  
 
 
8.2. Observations des enseignantes lors des cours Montessori et Willems 
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Le 20.10.14 (cours  au Centre de Formation Montessori Francophonie à Genève) 
- Formation destinée aux enfants de 6-12 ans 
- 25 étudiants présents 
Les barres tonales: elles ressemblent au clavier d’un piano - les barres sont détachables et 
déplaçables du support et sont toutes de la même taille 
Activité/temps Matériel Espace Descriptif activité/corps 
1
ère
 présentation : 
notion aigu/grave, 
habituation aux 
notes de la gamme, 
formation de 
l’oreille. 
 
 
 
Les barres 
tonales  
Un enfant 
devrait 
normalement se 
trouver en face 
des barres 
tonales et 
l’enseignant 
serait assis à 
côté de lui 
- l’enseignant joue les notes de la 
gamme en montant et en 
descendant et invite l’enfant à en 
faire de même 
- on part du sol (la note), la main  
libre monte à mesure qu’on joue 
des notes de plus en plus aigües, 
même chose en descendant 
- chanter les notes 
- jouer avec le prénom de l’enfant 
- imager les sons (sons aigus : je 
vais chercher les fruits en hauteur, 
sons graves : je vais chercher des 
fruits qui se ramassent au sol) 
2
ème
 présentation : 
gamme majeure 
Les barres 
tonales ainsi 
qu’une 
bandelette de 
papier  
idem - sur la bandelette de papier, il y a 
écrit1-2-34-5-6-78 (correspond aux 
intervalles (ton/demi-tons) qu’il 
existe entre les notes de la gamme). 
On déplace la bandelette de papier 
et on retrouve toujours la gamme 
majeure. 
3
ème
 présentation : 
composer de la 
musique à partir 
d’une image 
Les barres 
tonales 
idem - composer de la musique à partir 
d’un poème, d’une image (feuilles 
d’automne qui tombent, une course 
de voiture), ou d’une émotion. 
4
ème
 présentation : 
classification des 
notes, gamme 
majeure 
Les barres 
tonales 
idem - mélanger les notes de la gamme 
majeure et les remettre dans l’ordre 
1) chercher d’abord la plus grave et 
déplacer celles dont on ne veut pas 
sur le côté 
2) chercher la seconde plus grave. 
 - 61 - 
Quand on l’a trouvé, jouer les deux 
notes (ex : do, ré) : notre oreille est 
notre contrôle de l’erreur, sinon on 
peut aussi coller des étiquettes au 
dos des lames.  
 
Dans une leçon suivant les principes pédagogiques montessoriens, l’éducateur est assis avec 
l’enfant à une table ou assis par terre sur un petit tapis. La matériel est toujours présenté dans 
un premier temps (son nom, son emplacement, comment il faut l’utiliser) puis l’enfant assiste 
à plusieurs présentations qui n’ont pas lieu le même jour. Chaque présentation de l’éducateur 
suit la même structure : d’abord c’est l’enseignant ou l’éducateur qui montre à l’enfant puis ce 
dernier invite l’enfant à reproduire ce qu’il a fait. Quand la présentation a eu lieu, l’enfant est 
libre de refaire cette activité avec ce matériel quand il le souhaite et autant de fois qu’il le 
veut. 
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Le 30.10.14: cours Willems au conservatoire de Lausanne   Niveau 1    10 élèves d’environ  4-5 ans 
Activité/temps Matériel Espace Descriptif activité/corps 
Comptine pour se dire 
bonjour: 1 min 
 Les enfants sont assis en 
cercle sur le sol 
L'enseignante dit "Bonjour comment ça va" en frappant chaque syllabe sur ses cuisses. Les 
enfants répondent "Bonjour très bien merci" en frappant également les syllabes sur leurs 
cuisses. 
Apprentissage de la 
gamme: 5 min 
Piano 
Baguette de 
xylophone 
(micro) 
Les enfants sont debout sur 
des tabourets autour du 
piano 
"Bernadette la girafe" chante la gamme et les enfants l'imitent. Leurs mains montent ou 
descendent en même temps que la hauteur du son. L'enseignante utilise le micro pour désigner 
qui va chanter.  Jeux sur la gamme: comptine où chaque élève choisit à quoi il veut son gâteau. 
Clochettes: 10 min 6 clochettes de 
forme et de sons 
différents 
Les enfants sont assis 
autour d’une grande table 
Les enfants connaissent déjà 5 clochettes. L'enseignante en présente une 6e. Ils ferment les 
yeux, l'enseignante fait sonner une clochette puis les enfants montrent laquelle a sonné. Idem 
avec 2 clochettes de suite. Puis chacun son tour réalise l'exercice pour son voisin. 
Mouvements 
corporels: 5 min 
CD des 
mouvements 
corporels d'E. 
Willems 
Piano 
Les enfants se déplacent 
dans la salle au son du CD 
puis du piano 
Le CD joue des airs courts en variant l'intensité puis le rythme. Les enfants adaptent leur 
manière de se déplacer en fonction de ce qu'ils entendent (marcher normalement, en tapant des 
pieds, sur la pointe des pieds, en courant, sautillant, se balançant, en marchant sur place). 
L'enseignante joue au piano des noires ou des croches et les enfants se déplacent en marchant ou 
en courant selon le rythme. 
Comptines: 5 min Piano 
 
Les enfants sont debout sur 
des tabourets autour du 
piano 
L'enseignante joue des mélodies de chanson au piano, les enfants doivent reconnaître la chanson 
connue, puis ils la reprennent. 
Claves: 5 min Claves 
Piano 
Les enfants sont assis en 
cercle sur le sol 
Chanson du marron. Les enfants frappent les claves lorsque la chanson dit "ça pique" et les 
frottent lorsqu'ils entendent "c'est doux". L'enseignante accompagne la chanson au piano et 
marque les passages lié/piqué.  
Petit train: 3 min  Les enfants sont debout les 
uns derrière les autres 
Enseignante: "votre train sait chanter aigu?" Les enfants font "tchou-tchou" d'une voix aiguë. 
Idem avec grave. 
 
Rythmes: 3 min Tambour Les enfants se sont assis 
dans la position du petit 
train 
L'enseignante fait reproduire un rythme à chacun sur un tambour. Cela leur donne "un ticket" 
pour aller s'asseoir autour de la table. 
Comptines aigu/grave: 
2min 
 Les enfants sont assis 
autour d’une grande table 
L'enseignante chante deux comptines imagées et mimées contenant des passages aigus ou 
graves. Les enfants imitent. 
Expérimenter des sons: 
3 min 
 Les enfants sont assis 
autour d’une grande table 
L'enseignante propose de chercher tous les sons qu'on peut faire avec ses mains et la table en: 
frappant, glissant avec mains ouvertes ou fermées, ...) Les enfants proposent un son chacun leur 
tour et les autres le reproduisent 
Comptine pour se dire 
au revoir: 1 min 
 Les enfants sont assis 
autour d’une grande table 
Pas relevé. 
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Le 06.11.14: cours Willems au conservatoire de Lausanne    Niveau 2   10 élèves d’environ 5-6 ans 
Activité/temps Matériel Espace Descriptif activité/corps 
Chanson pour se dire 
bonjour et gamme: 1 
min 
Piano à queue  Les enfants sont debout 
sur des tabourets autour 
du piano 
L'enseignante chante avec les enfants une comptine pour se dire bonjour. Puis elle leur fait chanter 
la gamme de do en montant puis en descendant. 
Chansons: Automne 
et Musiciens: 10 min 
Piano 
Baguette de 
xylophone (micro) 
 L'enseignante présente la chanson au piano. Elle fait répéter les enfants phrase après phrase en 
utilisant le micro. Puis ils chantent la chanson deux fois. Idem pour la chanson des musiciens.  
Enfin les enfants frappent les syllabes de la chanson des musiciens sur le piano. 
Battre la mesure: 2 et 
4 temps: 5 min 
 Pas relevé L'enseignante rappelle comment battre la mesure à 2 temps: "on a un pinceau dans chaque main et 
on peint en bas, en haut, en bas, en haut..." Puis mesure à 4 temps. Elle mime en disant: "je coupe le 
gâteau, je prends pour moi, je donne aux copains, le reste aux oiseaux". 
Danse de Jean: 5 min CD (pas de 
référence relevée) 
Les enfants sont debout 
en cercle et se donnent 
la main 
La danse est déjà connue. Les enfants font des gestes, sauts, avancent, reculent... Travail sur la 
structure de la musique (4x, 8x).  
Rythmes: 5 min Cahiers de musique 
(Mme Guignard)  
Les enfants sont assis 
autour d’une grande 
table 
Les enfants lisent des séries de rythmes en disant court ou long. Ils ajoutent une double barre à la 
fin pour dire que c'est la "fin de l'histoire". Puis ils inventent une série seuls. Chacun doit la "dire" 
en l'inventant. 
Travail sur la 
hauteur avec 
carillons: 5 min 
Carillons (ne 
contiennent que 3 
lames mi-sol-do) 
Les enfants sont assis 
sur le sol en cercle 
devant leur carillon. 
L'enseignante et les enfants jouent les notes et disent: mi-sol-do, ça monte; do-sol-mi, ça descend; 
mi-mi-mi, ça reste sur place; mi-do-sol, en bas-en haut-au milieu. L'enseignante propose des 
devinettes: elle joue des séries de 3 notes et les enfants disent si ça monte, ça descend,... 
Puis elle chante ma-ma-ma (sur mi-sol-do) et dit que ça monte. Les enfants le font au carillon. Elle 
varie les notes que les enfants reproduisent chaque fois au carillon. 
Chansons (connues): 
Le hibou et Un 
enfant: 5 min 
Piano 
Baguette de 
xylophone (micro) 
Les enfants sont debout 
sur des tabourets autour 
du piano 
L'enseignante et les enfants chantent deux fois chaque chanson. Elle joue avec le micro: vers elle-
c'est elle qui chante, vers eux-c'est eux qui chantent. Puis elle désigne celui qui continue. 
Solmisation: 5 min Sol-mi-plot en 
boites d'allumettes; 
un bonhomme dans 
la boite du bas: 
"Léo" 
Les enfants sont assis 
en cercle sur le sol 
L'enseignante annonce qu'ils vont apprendre quelque chose de nouveau et montre un sol-mi-plot. 
Elle sort Léo de la boîte et le fait "monter et descendre l'escalier" en chantant do-ré-mi-fa-sol/sol-fa-
mi-ré-do. Elle demande à chaque élève de reproduire une suite de 3 notes avec Léo, en chantant 
avec le nom des notes. Ils chantent tous ensemble do-ré-mi-fa-sol/sol-fa-mi-ré do; l'enseignante ne 
chante plus et ne fait que déplacer Léo. 
Chanson (connue): 
Le lapin : 5 min 
 Les enfants sont assis 
en cercle sur le sol 
L'enseignante et les enfants chantent en frappant sur les genoux, en variant le tempo: lent, rapide, 
en accélérant, en ralentissant. Un enfant commence lentement et accélère, les autres le suivent. 
Travail sur la 
hauteur avec un fil 
imaginaire: 3 min 
 Les enfants sont assis 
en cercle sur le sol 
L'enseignante fait le geste d'attraper un fil, elle le tire vers le haut et en même temps la voix monte. 
Elle tire vers le bas et la voix descend. Elle passe le fil et chaque élève fait la même chose.  
Rythmes avec le 
robot: 5 min 
 Les enfants sont debout 
autour d’une grande 
table 
L'enseignante raconte l'histoire du robot en jouant au piano et les enfants réagissent aux 
changements en variant leurs déplacements et les rythmes frappés sur la table. Des enfants 
proposent des rythmes. Ils terminent en sautillant autour de la table. 
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Le 25.09.14: cours Willems au conservatoire de Lausanne    Niveau 3   11 élèves d’environ 6-7 ans 
Activité/temps Matériel Espace Descriptif activité/corps 
Chanson pour se dire bonjour : 
1 min 
Piano à queue  Les enfants sont debout sur 
des tabourets autour du piano 
Les enfants frappent le rythme  de la chanson avec les mains sur le piano (recouvert d’un 
tissu épais) pendant que l’enseignante joue la mélodie au piano. 
Apprentissage d’une nouvelle 
chanson (samba) : 5 min 
Piano 
Baguette de xylophone 
(micro) 
Maracas 
Idem L'enseignante présente la chanson au piano. Elle fait répéter les enfants phrase par phrase. 
Elle tient une baguette de xylophone en guise de micro et l'oriente vers elle ou les enfants 
selon qui va chanter. Ils chantent la mélodie sur la la la, bon bon… (onomatopées choisies 
par les enfants). 
Ils marquent le rythme de la samba avec les maracas. 
Écriture musicale : 10 min Cahiers de musique (Mme 
Guignard) 
Crayon, gomme 
Les enfants sont assis autour 
d’une grande table 
L'enseignante rappelle l'histoire des notes: la portée est la maison des notes. La clé de sol 
ouvre la maison. Les notes peuvent alors s'installer dans la maison et... c'est la fin de 
l'histoire (double barre). Mais les notes ne veulent pas être toutes dans la même chambre, il 
faut les séparer avec des murs! Ce sont les barres de mesure. Puis ils battent la mesure à 
deux temps en faisant des mouvements avec les bras et dessinent la barre de mesure sur la 
partition tous les deux temps. Ils lisent des "histoires" (=mini-partitions) à 2 temps en 
disant: "court-court-barre de mesure-long-barre de mesure" 
Partie instrumentale : 5 min Carillons (ne contiennent que 
deux lames ré-sol) 
Les enfants sont assis sur le 
sol en cercle devant leur 
carillon. L’enseignante est 
assise au piano et joue et 
chante la chanson « Jean 
Petit » 
Les enfants jouent du xylophone une baguette dans chaque main et doivent adapter le 
rythme en fonction du piano et des paroles de la chanson (Jean Petit marche = valeur de 
noires, Jean Petit court= valeur de croches, Jean Petit saute= accord ré-sol, Jean-Petit se 
balance= valeur de blanches). Diminuando pour terminer l'exercice. 
La portée géante: 5 min Une portée  représentée sur 
un flanellographe + notes: 2D  
Une portée géante composée 
de cordes à linge: 3D 
 
La portée géante est 
relativement grande et occupe 
un large espace 
Les enfants sont en ligne 
devant la portée géante 
L'enseignante demande aux enfants de se placer sur la première ligne. Un enfant vient 
placer une note au même endroit sur le flanellographe. Idem avec les lignes 2 à 5 puis avec 
tous les interlignes. 
Jeu des clés: 5 min Gros dé avec dessins des 3 
clés: sol, fa, ut 
Les enfants sont assis en 
cercle sur le sol 
L'enseignante lance le dé vers chaque élève et chacun donne le nom de la clé. 
Puis elle lance au milieu plusieurs fois et ils donnent le nom tous ensemble. 
Valeur rythmique des notes:  
5 min 
Piano 
3 panneaux: noire, blanche, 
ronde 
Les enfants se déplacent d'une 
note à l'autre 
Au piano, l'enseignante joue des noires, des blanches ou des rondes. Les enfants se 
déplacent en rythme vers la bonne note. 
Retour au calme: 3 min Piano Les enfants sont couchés par 
terre 
L'enseignante joue une chanson calme. Elle termine sur des sons graves. 
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8.3. Tests diagnostiques et exercices préparatoires de l'enseignante 1 
Le 31 octobre 2014 : 
Les enfants sont assis à leur pupitre. Je leur présente ma flûte de pan. Comme éveil de 
l’intérêt, je leur demande s’ils connaissent le nom de cet instrument et de quelle manière il est 
fait. En effet, les tubes sont en bambou et n’ont pas tous la même taille. Je joue ensuite 
chaque note du plus aigu au plus grave. J’ai ensuite permis aux enfants de tester l’instrument. 
La plupart des enfants ont créé des glissandos en soufflant de manière continue du plus aigu 
au plus grave ou l’inverse. D’autres ont tenté de souffler comme je leur ai montré en collant la 
lèvre sur le tube et ont tenté de créer des mélodies. Les élèves semblaient passionnés : ils ont 
été très patients quand il s’agissait d’attendre leur tour et ils ont été concentrés au moment de 
jouer. 
Le 7 novembre 2014 : 
J’ai sorti le carillon qui contient une dizaine de lames. J’ai demandé aux élèves qui 
connaissait cet instrument et comment étaient les lames. La réponse des élèves était que les 
lames n’étaient pas de la même longueur. J’ai d’abord joué toutes les lames une à une puis 
j’ai joué une note aigüe et j’ai regardé les enfants d’un air interrogateur. Ils m’ont ensuite dit 
que ce son était « doux », « haut »  puis le terme « aigu » est apparu. Ensuite, je leur ai 
demandé de le symboliser par un dessin et par un geste. Nous avons eu des propositions 
intéressantes. Un garçon a proposé :           ce qui ressemble fort à la proposition que je 
voulais leur faire. Je me suis inspirée pour cette séance d’un manuel qui s’intitule  Jouer avec 
les instruments (Jannin, 2010) et qui prévoit des exercices sur la hauteur du son. Cela suit 
trois étapes : percevoir, qualifier puis coder/symboliser. 
Je continue mon test diagnostique : je sais jusque-là, qu’ils perçoivent pour la plupart une 
différence entre un son aigu et grave mais certains se trompent de terminologie ou de geste. Je 
joue donc un son grave sur le carillon (un extrême) en leur tournant le dos pour qu’ils ne 
voient pas quelle lame je joue, ce qui leur donnerait un indice visuel. En effet, plus la taille 
augmente plus le son est grave. Je leur demande s’il s’agit d’un son grave ou aigu. Les avis 
sont partagés et je me rends compte que l’exercice n’est pas pertinent car, il n’y a qu’une 
dizaine de lames donc les extrêmes ne sont pas des sons extrêmement graves ou extrêmement 
aigus. Il aurait fallu pouvoir comparer avec un autre son, par exemple, donner une note de 
référence et dire si le deuxième son est plus grave ou plus aigu. C’est ce que j’ai fait dans un 
deuxième temps. Les élèves ont réussi à identifier correctement les deux extrêmes mais à 1 ou 
2 tons d’intervalle, ils n’y parvenaient pas ce qui prouve encore une fois que leur oreille 
n’était pas encore tout à fait développée ce qui est tout à fait commun pour leur âge. 
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Le troisième exercice consistait à écouter deux sons chantés en même temps. J’ai demandé à 
ma praticienne formatrice de participer à cette expérience. Je lui ai donné le sol aigu et le sol 
grave. J’ai écrit sur un petit bout de papier quand elle devait chanter la note grave ou la note 
aigüe. Lorsqu’elle chantait le sol grave, je chantais le sol aigu en même temps qu’elle et je 
demandais aux enfants qui de nous deux chantait le plus grave ou le plus aigu. Les enfants ont 
répondu juste quatre fois sur cinq. J’étais étonnée car cet exercice a été mieux réussi alors que 
la difficulté s’est accrue. 
Le 10 novembre 2014 :  
Je voulais tester leur capacité à chanter le son qu’ils entendaient. Je n’ai pas eu le temps de 
tester toute la classe mais je peux dire qu’une minorité d’enfants chantaient juste. Les enfants 
qui chantaient faux ont eu des difficultés à reproduire la note isolée mais une fois qu’elle 
apparaissait dans la continuité de la chanson, ils la chantaient juste. 
Grâce à ces petits moments, j’ai pu me faire une idée approximative de leur niveau et j’ai 
ensuite construit ma séquence sur la hauteur en conséquence. Cela  m’a également permis de 
consolider certaines bases et de préparer les notions que je voulais aborder lors de  ma 
séquence. 
 
8.4. Prédictions de la séance 1 de Claire : Notion d’aigu et de grave 
1) Hands high-hands low: L’exercice est peut-être facile mais j’ai choisi de retravailler la 
perception de deux sons éloignés (un aigu, un grave) qui ne semblait pas tout à fait atteinte au 
moment de l’évaluation diagnostique. Je pense qu’une majorité d’élèves codifieront 
correctement les sons sans mon aide. 
2) Fish and birds: L’exercice est également un peu facile. J’espère qu’il ne sera pas trop 
répétitif par rapport au premier exercice et que je ne perdrai pas leur attention. Cependant, le 
support des marionnettes et le fait de mimer le poisson et l’oiseau devraient m’aider à capter 
leur attention et à les motiver. 
3) Création d’une mélodie : L’exercice me semble beaucoup plus exigeant que les deux 
premiers dans la mesure où, pour créer une mélodie avec deux notes, ils doivent faire trois 
tâches simultanément : penser à l’ordre dans lequel ils veulent chanter les notes, chanter juste 
et codifier avec la main la hauteur des notes. Je prévois de les dispenser de la dernière tâche si 
je me rends compte qu’il y a trop d’informations à gérer à la fois. 
 
8.5. Réalisation de la séance 1 de l'enseignante 1 : Notion d’aigu et de grave 
1) Hands high- hands  low : 5 min (partition en annexe) 
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Préparer l’espace : Les élèves sont debout devant moi.  Je les aide à occuper tout l’espace 
pour que tout le monde soit à l’aise et ait assez d’espace pour bouger. (Etendre les bras de 
chaque côté pour se créer un espace d’environ 1m20 par élève). (1 min) 
Eveil de l’intérêt : je chante la chanson en anglais et fais les gestes qui correspondent (mains 
en haut pour la note aigüe et mains au sol pour la note grave). (moins de 30 sec) 
Question de l’enseignante : « Vous avez compris ce que j’ai dit ? » réponse des élèves : 
« Non. Tu parles une autre langue ». Les enfants font part de leur connaissance de cette 
langue. (1 min) 
Participation des élèves : L’enseignante invite les élèves à faire l’exercice avec elle. Ils 
reproduisent les gestes par imitation. (30 sec) 
Défi lancé par l’enseignante aux élèves: « Si je ne fais plus les gestes vous pensez que vous 
allez y arriver ? » Réponse des élèves : « Oui !!! ». Je chante la chanson sans faire de gestes ; 
les élèves codifient la hauteur du son avec les mains et le reste du corps. Certains enfants 
hésitent, d’autres se trompent alors je recommence à faire les gestes avec eux. 
Je chante la chanson plusieurs fois en changeant l’ordre des strophes (aigu-grave). Quelques 
fois, je les accompagne en faisant les gestes avec eux, quelques fois je les laisse faire seuls. 
(1min30)  
 Proposer aux élèves de trouver d’autres mouvements pour codifier les sons aigus et graves : 
Le groupe  fait des propositions que nous examinons en collectif et exécutons. Je fais 
également une proposition : sauter pour les sons aigus et s’accroupir pour les sons graves. Je 
change les paroles de la chanson. (1 min) 
Jumping high look at me 
Crouching low (s’accroupir) 
2) Fish and birds : 4 min (partition en annexe) 
J’ai préparé deux petites marionnettes : un oiseau et un poisson. Je chante la chanson en 
montrant les marionnettes : le poisson pour le son grave et l’oiseau pour le son aigu. (moins 
de 30 sec) 
Parler du choix des marionnettes oiseau et poisson : 
Je chante la note la plus grave en agitant l’oiseau en bas. «  Est-ce que ça vous paraît bien ? » 
Les enfants expliquent que les oiseaux volent haut dans le ciel et les poisson nagent au fond 
de l’eau (1min) 
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Coder le son grave et le son aigu : 
Les enfants doivent mimer le poisson qui nage ou l’oiseau qui vole en prenant en compte la 
hauteur des sons c’est-à-dire qu’ils nagent en se baissant et qu’ils volent sur la pointe des 
pieds. (1 min) 
Conceptualisation : « Comment avez-vous fait  pour savoir s’il fallait faire l’oiseau ou le 
poisson ? » Réponse des élèves : « Quand tu chantes grave, on fait le poisson et quand tu 
chantes aigu on vole comme un oiseau. » (1 min) 
3) Création d’une mélodie à partir de deux notes (sol4 do5) : 4min 
Je change la disposition des élèves et leur demande de se mettre en cercle. (1 min) 
Je montre une fois un exemple en marquant la hauteur des notes avec les mains (moins de 30 
sec). Je demande qui veut essayer. Les enfants sont tous volontaires. Je fais passer 5 élèves. 
La plupart choisissent de ne pas codifier la hauteur du son avec les mains. Je n’insiste pas.  
Seul le dernier participant le fait de manière non cohérente et je le corrige, l’aide à 
comprendre en lui remontrant lentement ce qu’il a fait et en lui rappelant que la main descend 
avec le son grave et qu’elle monte pour le son aigu. Les enfants passent en moyenne 20 à 30 
secondes à créer leur mélodie. Le niveau d’attention des autres élèves descend, je vois 
certains enfants bâiller. J’arrête l’activité. 
 
8.6. Prédictions de la séance 2 de l'enseignante 1 : Le mouvement sonore 
Je pense que la fûte à coulisse va leur plaire car je ne suis pas sûre qu’ils en aient déjà vu une. 
Je crois que la première partie de la séance, faisant intervenir la flûte à coulisse, va être 
réussie. J’ai plus de réserve sur les graphiques. Je ne sais pas si ce concept va leur parler. En 
tout cas, je ne pense pas que cela soit au-dessus de leurs moyens. Ils ont tout à fait le niveau 
pour comprendre la correspondance entre le domaine sonore et le domaine visuel. 
8.7. Document présentant les mouvements sonores proposés aux élèves durant la 
séance 2 de l'enseignante 1 
Lecture écriture d’un mouvement sonore sous forme de vague : 
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Lecture écriture d’un mouvement sonore sous forme de trait vertical : 
1. 
 
   
 
 
2.  
 
 
 
 
3.  
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8.8. Réalisation de la séance 2 de l'enseignante 1 : Le mouvement sonore 
Rappel du connu : notion de grave et d’aigu (2 min 30) 
Disposition des élèves : Les élèves sont assis sur le tapis. 
Je chante trois notes : do grave - sol - do aigu et leur demande « Qu’est-ce qu’on a fait la 
dernière fois ? » 
Réponse des élèves : « Tu chantes grave et aigu. Quand c’est aigu, on met les mains en haut et 
quand c’est grave, on met les mains en bas ». On refait l’exercice ensemble : une fois avec 
mon aide (je fais les gestes pour marquer la hauteur), une fois sans mon aide. Les enfants sont 
hésitants la première fois mais parviennent à faire l’exercice tout seul la deuxième fois. 
Demande des élèves : Les élèves veulent que je parle de nouveau  anglais. Je leur dit que 
l’importance ce n’est pas les paroles, c’est la hauteur du son (je leur montre en faisant un 
geste avec la main). 
Flûte à coulisse- mouvement corporel (3 min 30)  
Présentation de l’instrument : je joue de la flûte à coulisse et leur dit comment cet instrument 
se nomme. « Connaissez-vous d’autres instruments à coulisse ? ». Réponse des élèves : « Oui 
la trompette à coulisse et le trombone à coulisse ».  
Transition : Passage de  la position assis sur le tapis à la position debout, éparpillés dans 
l’espace au fond de la classe. 
Consignes : « Quand c’est grave qu’est-ce qu’on fait ? » Les élèves s’accroupissent. « Et 
quand ça monte ? » les élèves se lèvent les mains au ciel. Je les rends attentifs au fait que 
quand le son monte un peu, il ne faut pas qu’ils soient debout les mains au ciel. Je leur 
explique en faisant la démonstration. 
Exercice : je joue de la flûte en commençant par le son le plus aigu puis je descends 
progressivement, remonte puis redescends. Les élèves exécutent l’exercice avec justesse.  
Demande des élèves : Les élèves veulent essayer de jouer la flûte à coulisse. Je leur réponds 
que je suis un peu enrhumée et que je ne veux pas transmettre des microbes mais plus tard 
dans la journée, je leur donnerai la possibilité d’en jouer si je trouve des lingettes 
désinfectantes. 
 
 
Jeu de l’avion 1: (4 min30)   
Transition : Les élèves sont un peu agités : ils jouent avec leur voix comme s’il s’agissait de 
la flûte à coulisse. Je parviens à récupérer l’attention et leur explique ce qu’on va faire.  
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Consignes : On peut se servir de notre voix au lieu de la flûte à coulisse et nos mains seront 
des avions qui montent et qui descendent. Je fais la démonstration en même temps que je 
chante. Mes gestes ne sont pas en cohérence avec la hauteur.  
Exercice ensemble : Je chante et fais les gestes qui correspondent au mouvement sonore. Les 
élèves font la même chose que moi. Certains chantent en même temps que moi mais pas 
toujours à la bonne hauteur. Je demande à un enfant de venir devant et de chanter pendant que 
le reste de la classe fait les gestes. J’interroge trois élèves.      
Jeu de l’avion 2: (3 min 45) 
Transition : Les élèves sont agités. Je récupère l’attention, demande à certains de changer de 
place.     
Consignes : On peut faire l’inverse. Je fais les gestes et vous devez me montrer avec vos 
mains comment votre avion se comporte. 
Exercice ensemble : Je chante et fais les gestes. Les élèves m’accompagnent. La voix des 
élèves couvre ma voix. Ils font des variations de hauteur qui ne correspondent pas à leurs 
gestes. Je les arrête et le leur fais remarquer. J’ai du mal à obtenir le silence. 
Participation des élèves : je demande à un élève de venir prendre ma place.  Le premier enfant 
fait des gestes réguliers et le reste de la classe arrive à suivre. Le deuxième enfant garde la 
main sur place et la classe n’en tient pas compte : ils chantent plus fort que moi et chacun 
chante quelque chose de différent. Ils font la sirène et leurs gestes ne sont pas coordonnés 
avec leur voix.                    
Lecture - écriture du mouvement sonore (vague): (6 min 50) 
Transition : Les enfants sont assis à leur pupitre. Je suis debout devant le tableau noir. (30 
sec) 
Consigne : Je leur explique ce qu’est une partition. Un enfant me dit savoir lire la musique. 
J’écris un tableau un mouvement sonore sous forme de vague qui monte et qui descend et 
nous la lisons ensemble. (15 sec) 
Exercice ensemble : Quand la vague descend un peu, les enfants sont déjà dans les extrêmes 
graves. Idem pour les sons aigus. (30 sec) 
Consigne + distribution matériel : Je leur donne une feuille. Ils écrivent individuellement leur 
partition et la lisent à leur voisin. (1 min) 
Exercice en binôme : Certains élèves chantent en même temps qu’ils écrivent. Je leur 
demande de le faire dans leur tête : « ça s’appelle l’écoute intérieure ! ». Certains élèves n’ont 
pas fini d’écrire leur partition car ils ont fait quelque chose de très long avec beaucoup de 
variations et se sont appliqués à faire une belle ligne. (4 min 30) 
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Lecture du mouvement sonore (trait vertical): (6 min) 
Transition : Je demande qu’ils mettent leur partition sous leur sous-main et qu’ils regardent au 
tableau 
Démonstration : Je leur dis  « on peut faire des vagues mais on peut aussi faire comme ça » 
(je dessine des traits verticaux). « Qui veut lire ça ? » 
Exercice ensemble : un élève lit le mouvement sonore sous forme de traits verticaux et je 
l’accompagne pour l’aider. 
Même chose pour le deuxième et troisième dessin-partition. (2 min40). Les enfants sont 
attentifs. 
Consigne : Je vais lire une partition et vous me direz de laquelle il s’agit. 
Exercice prof-élève : Je lis une des trois partitions. J’interroge un élève qui me donne sa 
réponse. Dans l’ordre dessin 2, 1 et 3. Les élèves donnent les bonnes réponses. Je leur dit : 
« Mais alors vous savez lire la musique ? » les élèves en cœur « Oui ! » (1 min30) 
Participation des élèves : Un élève vient au tableau lire un des dessins-partitions et le reste de 
la classe lui dit duquel il s’agit. Même chose avec deux autre enfants (2 min) 
Les élèves sont attentifs et enjoués. Tous les élèves veulent participer. Ils disent : « ohhhh 
j’allais le dire… » quand leurs camardes sont interrogés. 
 
8.9. Prédictions de la séance 3 de l'enseignante 1 : Initiation à la tierce 
1) Do, do, do, un oiseau 
Cette chanson est très simple et facile à retenir. Pour cette raison, je prévois que les élèves 
n’auront aucune peine à la retenir. Pour ce qui est d’accompagner le chant du mouvement de 
la main qui marque la hauteur des notes, je pense que cela leur sera relativement aisé étant 
donné que nous avons déjà travaillé cette notion. Il me semble que le matériel sol-mi-plot est 
tout à fait adapté et que les enfants seront curieux et désireux d’apprendre à  l’utiliser. 
2) Les carillons 
Cette activité me semble plus difficile à gérer du fait qu’il y a des instruments de musique. 
Cependant j’ai déjà conduit une leçon de musique « la promenade musicale » tirée du manuel 
de Jannin qui s’est très bien passée. Les enfants ont bien observé les consignes : ils jouaient 
quand je leur disais. J’espère qu’il en sera de même. Ce qui me fait souci c’est que l’activité 
puisse être trop longue étant donné qu’il y a 3 étapes multipliées par deux puisque je fais 
passer une première moitié de classe pendant que les autres regardent puis on intervertit.  
- présentation des notes do, ré, mi : je les joue et leur montre où elles se trouvent sur le 
carillon 
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- je joue une note et ils doivent retrouver la même note sur leur carillon 
- je joue une note et ils doivent me dire s’il s’agit du do, du ré ou du mi. 
3) Carillons + chant : 
Je ne sais pas si les enfants auront eu assez de temps pour se familiariser avec les carillons. Je 
pense que l’activité précédente leur permet cette préparation. De plus la chanson est très 
simple : il n’y a que trois notes, le rythme est simple, les paroles aussi. Cela me semble tout à 
fait dans leurs cordes. 
 
8.10. Réalisation de la séance 3 de l'enseignante 1: Initiation à la tierce 
1) Do, do, do, un oiseau : 6 min20 (partition en annexe) 
Disposition des élèves : Les élèves sont assis sur le tapis. Ils sont par groupes de deux et ils 
ont un carillon et des baguettes devant eux. Je suis debout devant eux. 
Eveil de l’intérêt: J’ai installé le sol-mi-plot sur la table sous forme d’escalier. Je chante la 
chanson très lentement pour laisser les enfants deviner la suite (ex : do, do, do un oiseau ré, 
ré, ré dans un… mi, mi, mi, fait son…) et les aide en faisant des gestes pour illustrer certains 
mots. Les enfants sont réceptifs. 
Utilisation du sol-mi-plot : Je rechante la chanson très lentement en montant et descendant 
l’escalier que j’ai construit à l’aide du sol-mi-plot.  
Dysfonctionnement : Je me rends compte que c’est trop grave pour leur tessiture alors j’essaie 
de jouer le do aigu mais m’aperçois que c’est trop aigu. 
Participation des élèves : « Qui aimerait prendre ma place et chanter la chanson avec le sol-
mi-plot ? ». Il y a cinq élèves qui viennent devant. Je chante avec eux et les aide à utiliser le 
sol-mi-plot. Le reste de la classe chante la chanson avec nous. Sur les cinq élèves, quatre ne 
chantent pas juste mais utilisent correctement le sol-mi-plot et le dernier n’a intégré ni la 
chanson, ni les gestes que j’ai fait avec le sol-mi-plot. 
2) Les carillons : 5 min + 4 min + 1 min = 10 min 
Disposition des élèves : Les élèves sont toujours assis sur le tapis par groupes de deux. Je suis 
debout devant eux et j’ai un carillon dans une main et une baguette dans l’autre. 
a) Présentation des notes : (5 min) 
Je montre où se trouve le do sur mon carillon (il s’agit du do grave) puis je le chante. Même 
chose avec ré et mi. Les élèves écoutent. 
Consigne : Je vais jouer une note et la chanter. Vous essayez de jouer la même note que moi 
et vous la chantez. Dans chaque groupe de deux élèves, un élève jouera en premier puis ça 
sera le tour de l’autre. 
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Participation des élèves : Je montre do, ils jouent do, on chante do. Même chose avec ré et 
avec mi. Certains élèves au lieu de jouer une fois la note, comme je leur ai montré, la jouent 
plusieurs fois et sont en décalage avec moi. Ils en sont toujours au ré alors que j’en suis au mi. 
Puis je joue mi, ré, do en suivant le même protocole. Un élève semble être perdu : il joue des 
notes complètement différentes. Je vais vers lui pour lui montrer et l’aider. Les autres 
continuent à jouer do, ré, mi dans le désordre et de manière désordonnée. Je réitère l’exercice 
avec la deuxième partie des élèves qui n’ont pas joué. Ils jouent les bonnes notes mais ne sont 
pas ensemble avec moi et jouent plusieurs fois la même note au lieu d’une seule fois comme 
je leur ai montré. 
b) Discrimination/appariement de notes: (4 min) 
 Consigne : « Je joue une note en me retournant pour que vous ne puissiez pas voir 
l’emplacement de cette note sur le carillon et vous devez bien écouter, retenir cette note (vous 
l’entendez encore dans votre tête) et la retrouver sur votre carillon. » 
Commencement de l’activité : je joue un ré. Les élèves jouent presque immédiatement sur 
leur carillon. Je me retourne et donne un feedback aux élèves : « Oui c’est juste » ou « Non ce 
n’est pas juste ». Sur les dix premiers élèves, il y a quatre élèves qui ont trouvé le ré et deux 
qui ne l’ont pas trouvé. Je n’apporte pas de régulation aux deux élèves qui n’ont pas trouvé. 
Participation des élèves : trois élèves, à tour de rôle, prennent ma place et viennent jouer une 
note sur mon carillon, dos tourné au reste de la classe. Je dois les aider avec la baguette qu’ils 
ne tiennent pas correctement et ont parfois du mal à viser juste. Pendant que l’élève (avec 
mon assistance) joue, il n’y a pas le silence complet. Pourtant le reste de la classe (une 
majorité d’enfants) trouve la bonne note. Je leur demande de quelle note il s’agit et ils me 
répondent juste. Dans l’ordre nous avons joué : ré, do, do, ré. 
c) Conceptualisation : 1 min 
Organisation : Je chante une note et les élèves doivent me dire à l’oreille d’abord de quelle 
note il s’agit. S’ils ont besoin de s’autoréguler, je leur permets de retrouver la note sur le 
carillon pour qu’ils se rendent compte de leur erreur.  
Dans l’ordre: je joue dos tourné aux enfants.  
1) je joue do et dis « Qu’est-ce que c’est ? » réponse des élèves : « do ». Ils la chantent 
mais faux. 
2) Je joue mi et dis : « Qu’est-ce que c’est ? » réponse des élèves : « mi ». Ils la chantent 
faux. 
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3) Je joue ré et dis : « Qu’est-ce que c’est ? » réponse des élèves : « mi ». Je la chante de 
et leur demande qu’ils la retrouvent sur leur carillon. Je leur demande à nouveau : « de 
quelle note s’agit-il ? »  moi + élèves : «c’est le ré». 
3) Carillon + chant : 4 min 30 
Transition : c’est difficile. Les élèves continuent à jouer pendant que je parle. Je m’arrête 
de parler et leur explique que c’est difficile pour moi de faire cours dans ces conditions. (1 
min) 
Démonstration : Je chante la chanson et la joue sur le carillon. 
Participation des élèves : Les élèves font la même chose. Je les accompagne en jouant et 
chantant sur mon carillon. Globalement, les élèves jouent les bonnes notes mais à un 
tempo différent, ce qui rend la vérification difficile. Je les félicite et demande à la 
deuxième moitié d’élèves de faire l’exercice. C’est mieux que les premiers : ils sont plus 
en rythme. Je leur dis bravo. 
Bilan : je leur dis que cette leçon a été difficile pour moi car ils n’arrêtaient pas de jouer 
quand je leur demandais d’arrêter. Je leur demande si la leçon leur a plu : ils disent « oui » 
mais d’un ton monocorde. 
 
8.11. Prédictions de la séance 4 de l'enseignante 1 : Initiation à la quinte et à l’écriture 
musicale 
1) J’ai un chat : Cette chanson me semble facile et attrayante. Je me demande si c’est une 
bonne idée de vouloir leur apprendre le nom des notes avant les paroles.  Chanter le nom des 
notes est moins attrayant comparé à la petite histoire du chat. Je me demande également si je 
n’aurais pas dû leur apprendre à chanter et à s’imprégner de la gamme de do majeur en amont. 
Je ne suis pas sûre qu’ils aient une vue globale de ce qu’est la gamme. 
2) Portée au tableau : Il me semble que le passage à l’écriture est assez rapide et qu’il y a peu 
de chance qu’ils se rappellent comment on écrit certaines notes sur la portée. Ce qui 
m’importe c’est qu’ils comprennent le fonctionnement général de l’écriture musicale. Comme 
l’alphabet, les élèves disposeront d’une banque de données (l’écriture de la gamme de do 
majeur avec le nom de notes écrit en dessous de chaque note). En analysant ce qu’ils 
chantent, ils pourront aisément l’écrire puisqu’ils disposeront du code. 
3) Portée géante : La gestion des élèves est ce que je redoute le plus. Le passage successif de 
groupes de cinq élèves me paraît difficile et long mais je n’ai pas trouvé de meilleure idée. 
Les enfants auront probablement de la peine à savoir sur quelle ligne de la portée ils doivent 
sauter mais je les accompagnerai, mon but n’étant pas qu’ils sachent le faire tout seuls mais 
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qu’il aient une représentation visuelle de ce qui se passe quand nous chantons au niveau de la 
mélodie et du rapport entre le notes. 
 
8.12. Réalisation de la séance 4 de l'enseignante 1 : Initiation à la quinte et à l’écriture 
musicale 
Nous sommes au fond de la classe. Les élèves sont assis sur le tapis et je suis devant eux 
debout. Le sol-mi-plot est disposé sur la table. 
1) Chanson J’ai un chat  
Éveil de l’intérêt : je chante la chanson avec les paroles. 
Apprentissage de la chanson :  2 min 
Je chante la chanson avec le nom des notes en utilisant le sol-mi-plot. 
J’invite un enfant à venir devant faire la même chose. 
Les enfants sont attentifs et ils chantent la chanson avec l’élève interrogé. 
La première élève a de la difficulté à utiliser le sol-mi-plot. Je l’aide en lui montrant à chaque 
fois où elle doit mettre sa main pendant que nous chantons ensemble, moi, elle, et le reste de 
la classe. 
Une deuxième élève vient devant. Elle n’a pas besoin de mon aide. Elle chante et utilise 
correctement le sol-mi-plot au moins jusqu’à la moitié de la chanson. Ensuite, elle semble 
perdue et je l’aide à se souvenir de la chanson et à trouver l’emplacement des notes sur le sol-
mi-plot. 
Les élèves commencent à s’agiter. Je les envoie au tableau. (2 min) 
2) Portée au tableau :10 min 
Les élèves sont assis devant le tableau noir. Je suis debout devant eux. 
Eveil de l’intérêt : « Nous allons véritablement écrire de la musique. Pour cela, j’ai besoin 
d’une portée. Combien de lignes a une portée ? ». Les élèves répondent « cinq ! ». J’écris cinq 
lignes et les élèves comptent tous ensemble. 
Je chante do très lentement et je  l’écris sur la portée. Même chose jusqu’à sol. J’écris 
également à chaque fois le nom de la note en dessous de celle-ci. Ceci nous servira de 
modèle. 
Initiation à l’écriture musicale : 
Je reprends mon modèle. Je chante en montrant du doigt la note correspondante. Puis je 
rechante le début de la gamme en remontrant l’emplacement de chaque note.  
1) Do 
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2) Ré, do, ré 
3) Mi, do, ré, mi 
4) Fa, do, ré, mi, fa 
5) Sol, do, ré, mi, fa, sol 
Les enfants m’accompagnent en chantant. Ils chantent faux. 
Ecriture de la chanson Do, do, do un oiseau :  
J’ai dessiné une deuxième portée, vierge cette fois. 
On rechante la chanson une fois tous ensemble car ils ne s’en souviennent plus quand je leur 
redemande de la chanter. 
Un premier élève vient au tableau écrire la première partie que nous chantons : do, do, do. Il 
ne sait pas comment l’écrire, je l’aide en lui montrant le modèle. Après avoir écrit do, il 
s’apprête à écrire une autre note plus haut. Je lui chante : « do, do, do : tu dois l’écrire trois 
fois comme dans la chanson ». 
Un deuxième élève vient devant. Je chante « ré, ré, ré ». Il regarde le modèle mais se trompe. 
Je lui dis : « tu vois le ré touche la ligne, il est juste en dessous ». 
Puis un troisième élève vient devant. Je chante : « mi, mi, mi ». Il regarde le modèle, trouve le 
mi et l’écrit trois fois. Je le félicite. 
Enfin, un dernier élève vient pour écrire la fin de la chanson « mi, ré, do ». Je lui demande ce 
qu’il doit écrire maintenant. Je rechante « do, do, do, ré, ré, ré, mi, mi, mi ». Il dit "fa?". 
"Non". On rechante la chanson depuis le début. Pour écrire mi, ré, do, il ne regarde pas le 
modèle et dessine quelque chose d’erroné. Je lui montre sur le modèle « mi, ré, do, tu vois ça 
doit descendre ». Il l’écrit en regardant le modèle. 
Les élèves n’écoutent plus. Je leur demande d’aller de nouveau au fond de la classe. 
3) Portée géante : 10 min 
J’ai dessiné une portée au sol, sur le lino avec un pastel néocolore. Les élèves sont assis 
autour de la portée. Il n’y a pas beaucoup de place. Certains enfants s’assoient sur leur pupitre 
pour avoir une meilleure vue. Je les autorise. Ils sont cependant assez agités et se déplacent 
par manque de confort. 
Eveil de l’intérêt : 
- Qu’est-ce que j’ai dessiné par terre ?  
- Des lignes. 
- Qu’est-ce que ça représente ?  
- Une portée. 
- Où est la ligne du sol ? (un élève se lève pour aller regarder le modèle au tableau) 
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- Sur la deuxième ligne. 
Démonstration : 
- Regardez, je vais jouer de la musique comme si c’était moi la note de musique. Je trouve la 
position du do.  
Les élèves sont intéressés. Personne ne parle. 
Je chante Do, do, do un oiseau et je saute sur la portée en fonction des notes que je chante. 
Premier passage : 
Quatre élèves se lèvent et ils commencent mais ne sont pas coordonnés et chantent à des 
hauteurs différentes. Je regarde et un des élèves chante et saute aux bons emplacements. Je lui 
dis bravo et je reprends avec le groupe entier. Les autres sautent sans regarder leurs pieds. 
Deuxième passage : 
Même chose. Les enfants ont déjà de la peine à sauter tous en rythme mais ils ne regardent 
pas leurs pieds et essaient de suivre en regardant ce que je fais. Je leur donne la main. 
Troisième passage : 
Même chose. Il y a de plus en plus d’agitation et de bruit. Je décide de changer de chanson 
pour casser la monotonie.  
Quatrième passage : 
La deuxième chanson J’ai un chat est beaucoup plus acrobatique  et moi-même j’éprouve de 
la difficulté.  
Cinquième passage : 
On recommence malgré tout avec la deuxième chanson. Les enfants semblent ailleurs et le 
reste de la classe est n’est pas attentif à ce qu’il se passe. Je reprends le contrôle de la classe et 
leur demande de retourner à leur place. 
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8.13. Partitions de l'enseignante 1 
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8.14. Tests diagnostiques et exercices préparatoires de l'enseignante 2 
Les exercices ont été effectués entre le 17.11 et le 19.12.2014. 
Objectifs: 
L'élève sera capable de: 
1. distinguer des sons aigus et graves éloignés, puis plus proches 
2. produire des sons aigus et graves à l’aide de la voix et de divers instruments 
3. réagir corporellement à des sons de hauteurs différentes 
4. expliquer les termes aigu et grave 
1. Je propose des sons aigus et graves éloignés avec la voix et le piano et demande 
aux élèves ce qui les différencie (bas/haut -> grave/aigu); je rapproche peu à peu l’intervalle 
entre les sons sans que ça devienne trop proche non plus, le but étant de bien distinguer le 
grave de l’aigu; ça n’a pas besoin d’être trop pointu à ce stade. 
2. a) Les élèves expérimentent la production de sons aigus et graves. Je demande à chaque 
élève de produire un son vocal ou instrumental (xylophone) grave ou aigu. Puis un élève fait 
deviner aux autres la hauteur du son produit (vocal ou instrumental). 
b) Exploration des sons dans la salle: chaque élève cherche des sons graves ou aigus en 
essayant toutes sortes d’objets, d’instruments. Ils expérimentent les sons avec leurs mains ou 
une baguette. Chacun se constitue une collection de trois sons. Puis les E les présentent et 
nous déterminons ensemble leur hauteur, voire même la qualité de la hauteur (précision, 
timbre clair ou pas).  Nous constatons que certains sons sont difficilemement classables à 
cause de leur timbre et nous ne sommes pas toujours d'accord. 
3. a) Sentir ce que fait le corps lorsque l’on produit vocalement un son aigu ou grave en 
posant la main sur le larynx (il monte et descend aussi). 
b) Le M produit des sons aigus et graves (voix, piano) et les élèves placent leur main à plat en 
haut ou en bas selon la hauteur du son. Puis idem avec un élève qui produit les sons 
(xylophone). 
4. Trouver ensemble une «définition» de ce qu’est un son grave ou aigu en discutant des 
caractéristiques du son, de ce qui permet à notre oreille de déterminer si le son est grave ou 
aigu. 
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8.15. Prédictions de la séance 1 de l'enseignante 2 : Classer des sons 
1) Rappel du connu: j’imagine que tous les élèves vont se rappeler des notions grave et aigu 
travaillées au moment de l’évaluation diagnostique ; ils seront capables de discriminer un son 
grave d’un son aigu éloignés et se rapprochant petit à petit. Peut-être que la discrimination 
sera moins évidente si les sons sont proches. Dans ce cas je reviendrai sur des sons plus 
éloignés. Je m’attends peut-être à ce que les élèves regardent où je place mes mains sur le 
clavier car dans la salle de musique, le piano n’est pas placé de la manière la plus stratégique 
pour ce genre d’exercice. Malheureusement il n’est pas déplaçable, donc à moi de placer les  
élèves de manière judicieuse. 
2) Classement : une majorité d’élèves parvient à classer des sons du plus grave au plus aigu 
en écoutant plusieurs fois les notes proposées. Certains auront peut-être de la difficulté à se 
rappeler des sons proposés et de leur numérotation. C’est en effet un exercice qui demande 
beaucoup d’attention lorsqu’il est proposé de cette manière-là. Je prévois donc de répéter 
lentement au moins deux fois chaque série de notes. Cela ennuiera peut-être certains élèves 
dont la faculté de concentration est supérieure. En même temps, vu le profil de la classe, je ne 
pense pas me tromper en prédisant qu’ils auront tous besoin de deux écoutes afin de parvenir 
à effectuer le classement. D’autre part, j’ai prévu de les placer debout derrière le piano et je 
me demande si cette position favorise la concentration. 
3) Ateliers : les élèves parviennent à classer les sons du plus grave au plus aigu en écoutant 
les notes jouées sur les différents instruments, en évitant de se référer à la grandeur des lames 
ou des boomhackers. Néanmoins, je pense que certains élèves effectueront quand même le 
classement à l’aide des grandeurs des lames ou des boomhackers. Je leur demanderai de jouer 
le jeu en écoutant, car je sais qu’ils ne seront pas dupes. Un problème pourra apparaître 
lorsque un groupe aura terminé son atelier et qu’il devra attendre que le suivant soit libre. 
Dans la même idée, l’élève qui mettra plus de temps que les autres pour faire son classement 
se sentira peut-être stressé car il verra que les autres attendront sur lui. Son classement risque 
donc d’être bâclé. Je pense que les élèves mettront tous plus de temps à effectuer l’atelier des 
bouteilles car c’est le seul où ils ne peuvent pas se référer à une grandeur et où ils doivent 
faire fonctionner uniquement leur ouïe. 
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8.16. Réalisation de la séance 1 de l'enseignante 2 : Classer des sons 
1) Rappel: 1 min 
Disposition des élèves: Les élèves sont assis sur un rang de chaises. Je suis debout au piano. 
Consigne: Je vais jouer des notes au piano et vous allez me dire si elles sont graves ou aiguës. 
Participation des élèves: Les élèves sont attentifs et ceux que j'interroge répondent juste: 
grave, grave, aigu, grave, aigu. Un élève est assis trop près du piano et peut voir où je mets 
mes mains sur le clavier. Je ne l’interroge pas. 
2) Classement: 3 min 30  
Disposition des élèves: Les élèves se déplacent et se mettent debout derrière le piano. 
Consigne: Je vais jouer deux notes de suite (mi, do grave) en les numérotant (1, 2). Vous 
devez les classer de la plus grave à la plus aiguë. Par exemple: la 2 est la plus grave, puis la 1 
est la plus aiguë.  
Après ce premier exercice, je donnerai la même consigne en utilisant trois notes (do grave, 
sol, mi), puis quatre (mi, do aigu, do grave, sol).  
A chaque fois, je répète la série de notes numérotées pour qu'ils l'aient entendue deux fois. 
Participation des élèves: Les élèves sont attentifs et participent. Ceux que j'interroge 
répondent juste pour les exercices avec deux et trois notes. Cela se complique lorsqu'il faut 
classer quatre notes. Ils ne se rappellent pas bien et nous confondons les numéros. Nous 
terminons le classement en commun. Un élève montre des signes d'ennui pendant ce moment 
(bâillements). Je leur dis que c’était trop difficile avec quatre notes et cette manière de faire, 
qu’il faudrait trouver une autre méthode. 
3) Ateliers: 4 min 20 + 11 min + 5 min 40 = 21 min 
Disposition des élèves: Les élèves sont tout d'abord assis sur un rang de chaises pour écouter 
les consignes. Puis ils se déplacent par groupe de deux dans chaque atelier. Enfin, ils restent 
au dernier atelier visité pour la mise en commun. 
a) Consignes: Pour chaque atelier, vous devez classer les quatre sons des instruments 
(carillon, xylophone, boomhackers, bouteilles) du plus grave au plus aigu. Puis vous vérifiez 
votre classement à l'aide des autocollants cachés numérotés de 1 à 4, sauf pour l'atelier 
bouteilles où je serai là pour vous corriger. Suite à une remarque pertinente, je précise que le 
classement doit se faire à l'aide des sons uniquement (et non pas en classant les lames de la 
plus grande à la plus petite). 
Avant de passer à l'atelier suivant, ils doivent remettre les lames/tuyaux/bouteilles dans le 
désordre et attendre que chaque groupe ait terminé. 
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b) Participation des élèves aux ateliers: Les élèves sont attentifs lors des consignes. Chaque 
groupe travaille de manière appliquée aux ateliers, même si certains élèves s'aident quand 
même des grandeurs des objets afin d'effectuer le classement. Je répète qu'il faut essayer de 
travailler uniquement avec son oreille. Ils parviennent toujours à classer les sons du plus 
grave au plus aigu, sauf aux bouteilles où les sons sont moins audibles. Dans chaque groupe, 
il y a toujours un élève plus actif que l'autre (il n'y a qu'un matériel pour les deux). 
Ils ne terminent pas les ateliers tous en même temps! A chaque fois, ils attendent leur tour en 
jouant sur les instruments. L'atelier bouteilles prend systématiquement plus de temps. Nous 
sommes dérangés par le bruit des autres instruments. Je ne peux que difficilement intervenir 
pour faire baisser le bruit puisque j'écoute le groupe classer les bouteilles.  
c) Mise en commun: Je demande aux élèves ce qu’ils ont à dire sur l’atelier qu’ils viennent de 
faire et comment ils ont fait pour faire le classement.  
Aux boomhackers: « c’était un peu dur d’entendre les sons plus aigus »; « certains sons se 
ressemblent ».  
Au xylophone: « c’était facile »; « on a classé du plus grand au plus petit ».  
Au carillon: « c’était facile »; « on a regardé les grandeurs puis on a vérifié avec le son ».  
Aux bouteilles: « les sons se ressemblent beaucoup »; « c’est un peu dur ».  
Je demande ce qu’ils ont à dire sur les autres ateliers: « les bouteilles sont difficiles à 
entendre »; « le plus petit boomhacker est plus dur à entendre que les autres »; « les bouteilles 
sont faciles et les tuyaux sont marrants ». 
Je demande quel était l’atelier le plus difficile pour eux, là où il fallait écouter le plus. Ils 
répondent les bouteilles à l’unanimité. Puis ils retournent s’asseoir et je leur demande 
pourquoi est-ce que les bouteilles étaient plus difficiles: « ça produit pas beaucoup de son 
alors il faut bien écouter »; « parce qu’elles sont toutes de la même taille ».  
Je confirme en disant qu’à tous les ateliers les sons à classer étaient de taille différente, sauf 
aux bouteilles où les efforts d’écoute étaient plus importants.  
Durée totale de la séance 1: 25 min 30 
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8.17. Prédictions de la séance 2 de l'enseignante 2: Intervalles tierce, quinte et octave 
1) Rappel: je m'attends à ce que les élèves puissent me dire qu'ils ont dû classer quatre sons 
du plus grave au plus aigu, et ceci sur quatre instruments différents, par groupes. Peut-être 
qu'ils n'utiliseront pas les termes exacts ou qu'ils n'arriveront pas à formuler de manière 
précise. Je prévois de les orienter afin de trouver une formulation correcte. 
2) Découverte et expérimentation des intervalles: je prévois de donner une explication très 
claire de ce qu'est un intervalle musical. J'aimerais que les élèves comprennent que: l'espace 
entre deux sons s'appelle un intervalle et qu'il peut être plus ou moins grand; l'intervalle do 
grave-mi s'appelle une tierce car le mi vient en 3e position dans la gamme de do. Idem avec la 
quinte do grave-sol (5e position) et l'octave do grave-do aigu (8e position).  
Je vais volontairement leur jouer plusieurs fois les différents intervalles et leur demander 
d'essayer de les mémoriser, de les entendre dans leur tête, afin qu'ils puissent les retrouver 
plus facilement sur leur instrument.  
Aux ateliers, les élèves vont essayer de chercher les intervalles en jouant deux notes de suite 
et en comparant avec ce qu'ils ont entendu. Ils devraient tester différents écarts, les comparer 
avant de confirmer leur choix. Ils devront se rappeler que la première note doit être la plus 
grave et la seconde la plus aiguë. 
3) Fiche: les élèves doivent se rappeler les différents termes appris dans cette séance 
(intervalle, tierce, quinte, octave) afin de les placer au bon endroit sur  la fiche récapitulative. 
Je ne pense pas que tous les élèves s'en rappelleront mais je ne pourrai pas le vérifier puisque 
je prévois de faire la fiche en commun. Je les aiderai donc à retrouver les bons termes et à les 
placer au bon endroit. 
 
8.18. Réalisation de la séance 2 de l'enseignante 2 : Intervalles tierce, quinte et octave 
 
1) Rappel: 1 min 
Disposition des élèves: Les élèves sont assis sur un rang de chaises. Je suis debout au piano. 
Consigne: Je demande aux élèves de me rappeler ce qu'ils ont fait et appris la dernière fois.  
Participation des élèves: Les élèves sont attentifs et ceux que j'interroge donnent une 
description juste mais incomplète: faire/placer du plus grave au plus aigu. J'essaie de leur faire 
trouver le mot "classer" en les mettant sur la voie mais c'est finalement moi qui le leur dis. Je 
termine en reformulant: "Il fallait classer des sons du plus grave au plus aigu." 
 
2) Découverte et expérimentation des intervalles: 27 min 30 
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Disposition des élèves: Les élèves sont assis sur un rang de chaises, puis répartis aux ateliers 
et enfin ils retournent s'asseoir pour effectuer la fiche. 
a) Explications et consignes: Pour commencer, je leur demande de me rappeler les noms 
des notes utilisées à la séance 1. Puis, je leur explique ce qu'est un intervalle musical: c'est un 
espace entre deux notes. Je leur joue do grave-mi et leur dis que l'intervalle entre ces notes 
s'appelle une tierce car dans la gamme de do, elle vient en 3e position après le do. Je rejoue 
plusieurs fois la tierce afin qu'ils la mémorisent. Ils devront retrouver cette tierce sur un des 
quatre instruments des ateliers (les mêmes que dans la première séance). Cette fois, chaque 
élève du groupe devra essayer car dans la première séance, ils n'étaient pas forcément actifs 
tous les deux. 
Une fois que les élèves ont trouvé la tierce sur un instrument et que nous avons écouté les 
tierces de chaque groupe, nous refaisons le même processus pour la quinte et l'octave. 
b) Participation des élèves: Lorsque je demande aux élèves s'ils se rappellent des noms des 
notes utilisées à la séance 1, aucun élève ne lève la main. Je les leur rapelle (do-mi-sol-do) et 
les leur joue. 
Lors des recherches tierce/quinte/octave aux ateliers, les élèves sont appliqués et il leur faut 
peu de temps: entre 1 min et 1 min 30 à chaque fois. 
Les mises en commun sont plus longues. Certains élèves jouent l'intervalle descendant au lieu 
de montant comme je l'ai demandé. Ils se trompent parfois d'intervalle (quinte au lieu de 
tierce ou d'octave par exemple). Ils se corrigent avec l'aide de l'avis du groupe et du mien. 
Finalement nous tombons d'accord à chaque fois. Le problème est à l'atelier bouteilles. Les 
élèves ont de la difficulté à trouver et à être sûrs de leur choix. Lors des mises en commun, 
nous ne sommes jamais vraiment sûrs que l'intervalle est le bon. La hauteur des sons n'est pas 
assez précise et les bouteilles ne "sonnent" pas bien. 
 
c) Récapitulation: Je redemande aux élèves les noms des trois intervalles. Les élèves 
interrogés les retrouvent. Je les rejoue encore à chaque fois. Chacun son tour, chaque groupe 
joue les trois intervalles à la suite. Ils arrivent bien malgré quelques petites erreurs (les mêmes 
que lors des mises en commun précédentes). 
3) Fiche: 6 min 20 
Pour cette fiche récapitulative que nous faisons en commun, il s'agit de placer au bon endroit 
les mots: intervalle, tierce, quinte, octave. Les élèves interrogés se rappellent des termes mais 
pas forcément de leur sens exact. Ils font quelques erreurs et je dois les aider pour qu'ils les 
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corrigent. Par exemple, ils confondent les noms des intervalles et ne font pas forcément le lien 
entre le nom et la position dans la gamme (3e, 5e, 8e). 
 
Durée totale de la séance 2: 34 min 50 
 
Musique - janvier 2015 (fiche de travail)         
 
 
8.19. Les intervalles 
 
Récapitulons ce que nous avons découvert et travaillé aujourd’hui! 
 
L’espace entre deux sons s’appelle un _______________________. 
 
Il existe des intervalles plus ou moins grands. 
 
L’intervalle entre le do et le mi s’appelle une ________________ car par rapport à la gamme 
de do, le mi vient en _______ position. 
 
L’intervalle entre le do et le sol s’appelle une ________________ car par rapport à la gamme 
de do, le sol vient en _______ position. 
 
L’intervalle entre le do (bas) et le do (haut) s’appelle une ________________ car par rapport 
à la gamme de do, le do (haut) vient en _______ position. 
 
Le mot tierce vient du mot trois, et était utilisé vers l’an 1100 pour parler de la 3e heure du 
jour. 
 
Le mot quinte vient du latin quintus, qui veut dire cinquième. 
 
Le mot octave vient du latin octavus, qui veut dire huitième. 
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8.20. Prédictions de la séance 3 de l'enseignante 2 : Notation sur une portée 
1) a) Rappel du connu: Je prévois que les élèves se rappellent des quatre termes appris lors de 
la séance 2: intervalle, tierce, quinte, octave. Dans l'idéal, j'aimerais aussi qu'ils en 
connaissent la signification mais je pense que ça ne sera pas facile. Je les aiderai à récapituler 
et, en rejouant les intervalles au piano, j'espère qu'ils les mémoriseront de mieux en mieux. 
b) Expérimenter: Lorsque je les ferai expérimenter les intervalles avec la voix, je pense qu'ils 
seront timides mais que les gestes aideront une majorité d'élèves à placer leur voix juste et à 
reproduire clairement les intervalles. Il me sera difficile de savoir si chaque élève chante juste 
car je n'aurai pas le temps de les écouter un par un et ce n'est pas le but. Certains élèves sont 
déjà très peu sûrs d'eux et je ne veux pas les mettre en avant pour cet exercice. 
Lors de l'expérimentation sur le carillon, je pense que les élèves seront plus à l'aise qu'avec 
leur voix.  
Par ces exercices, j'aimerais qu'ils comprennent peu à peu le lien entre hauteur du geste et 
hauteur du son, et qu'ils se familiarisent encore un peu plus avec les différents intervalles. 
 
2) Placer les notes sur une portée: Je pense que le passage entre audition/production de sons et 
écriture sur une portée se place au bon moment dans le déroulement des séances. Les élèves 
sont bien préparés et vont comprendre comment se placent les notes de la gamme de do sur 
une portée. Ils devraient placer les huit jetons aux bons endroits. Je pense que je devrai gérer 
les écarts de rythme entre les élèves: certains placeront leurs jetons plus rapidement que 
d'autres. Les plus rapides devront attendre que tous aient terminé afin de poursuivre. Je 
précise que tous les élèves ont déjà des notions de la gamme de do ainsi que son écriture sur 
une portée car nous faisons de la flûte à bec. 
Lors de la mise en commun, les élèves sauront s'autocorriger grâce au modèle de gamme que 
je prévois de montrer. Puis ils sauront garder uniquement les jetons do-sol-mi-do. Ils 
comprendront mieux les positions des intervalles travaillés en visualisant les notes sur la 
portée et en comptant les espaces entre elles. 
Pour terminer, lorsqu'ils doivent dessiner les quatre notes, je pense que cela ne posera pas de 
problème, sauf peut-être par rapport à la gestion de l'espace sur leur feuille. Certains élèves 
serreront peut-être trop leurs notes. Finalement, j'espère qu'ils sauront compléter facilement 
les noms des trois intervalles. Il me semble que nous les avons assez répétés pour qu'ils ne se 
trompent pas. 
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8.21. Réalisation de la séance 3 de l'enseignante 2: Notation sur une portée 
1) Rappel du connu/Expérimenter: a) 2 min 20 + b) 15 min 30 = 17 min 50 
Disposition des élèves: Les élèves sont assis sur un rang de chaises. Je suis debout devant 
eux et au piano lorsque c'est nécessaire. 
a) Rappel du connu: Je demande aux élèves ce qu'ils ont appris au cours de la 2e séance. 
Participation des élèves: Les élèves trouvent les mots "tierce", "quinte" et "octave". Je dois les 
aiguiller pour qu'ils trouvent le mot "intervalle". Aucun élève ne trouve une explication pour 
tierce, quinte et octave. Puis je leur demande les noms des notes avec lesquelles ils ont 
travaillé. Ils ne trouvent que sol et do. Je complète et leur explique à nouveau ce qu'est une 
tierce, une quinte et une octave, en utilisant le piano. 
b) Expérimenter: Je dis aux élèves qu'ils vont maintenant chanter puis jouer ces intervalles au 
carillon. Ils répètent après moi (au piano): "do-mi-sol-do", puis "do-mi", "do-sol", "do-do". 
Puis je leur montre des gestes correspondant à chaque note (do grave=main hauteur hanche; 
mi=main haut. poitrine ; sol=main haut. bouche ; do aigu=main haut. tête). Je leur demande 
de chanter puis de jouer au carillon d'après mes gestes, en variant les intervalles. Je leur 
explique que la hauteur du geste correspond à la hauteur de la note. 
Participation des élèves: Pour les exercices chantés, les élèves se montrent timides et peu sûrs 
d'eux. Une majorité a de la difficulté à chanter juste. Ils ne sont pas à l'aise lors des exercices 
avec les gestes: la plupart du temps, ils ne chantent pas le bon intervalle. Je les fais répéter 
plusieurs fois avant qu'ils y parviennent, mais cela reste fragile.  
Lors des exercices au carillon, les élèves sont plus à l'aise. Ils parviennent à jouer les notes et 
les intervalles que je montre. Nous faisons une parenthèse affective car un élève me dit que la 
suite "do-mi-sol-do" ressemble à leur sonnerie d'école. Effectivement, leur sonnerie fait "do 
grave-mi-sol-do aigu/do aigu-mi-sol-do grave". Nous cherchons la mélodie ensemble au 
carillon. 
2) Placer les notes sur une portée: 13 min 
Disposition des élèves: Les élèves sont assis sur un rang de chaises. Ils ont un sous-main avec 
leur fiche. Je suis debout devant eux. 
Consigne: Nous allons apprendre à placer les notes sur une portée (je montre la fiche avec la 
portée). Vous avez huit jetons qui correspondent aux huit notes de la gamme. En sachant que 
le do grave se place tout en bas sous la portée (je montre), essayez de placer les autres notes 
(nous les nommons). Regardons ensemble où elles vont se placer par rapport aux lignes (sur 
et entre). Dans un deuxième temps, vous remplacerez les jetons par des notes dessinées. Puis 
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vous mettrez en évidence les quatre notes do-mi-sol-do. Enfin, nous relierons les intervalles: 
do-mi, do-sol, do-do. 
Participation des élèves: Les élèves sont appliqués et attentifs. Ils placent leurs jetons sur leur 
portée. Pendant ce temps, je ne regarde pas ce qu'ils font car je suis occupée à autre chose au 
bureau. Au bout de quelques minutes, nous corrigeons ensemble à l'aide du tableau blanc. Je 
dessine les notes sur la portée grâce à leur description (nom de la note, position sur la portée). 
Les élèves interrogés connaissent les noms des notes dans l'ordre. Par contre, au début de 
l'exercice, ils se trompent pour le placement des notes (ré, mi). J'insiste pour qu'ils me 
décrivent précisément leur position (sur ou entre la 1ère, 2e, 3e, 4e ou 5e ligne). Ils 
progressent au fil de l'exercice. J'explique les termes "ligne" et "interligne". Puis je rappelle la 
correspondance hauteur du geste=hauteur de la note.  
Ensuite, il n'est pas évident pour tous de dessiner les notes avec précision au bon endroit. Je 
les aide. Ils savent tous mettre en évidence les quatre notes do-mi-sol-do et relier les trois 
intervalles. 
Durée totale de la séance 3: 30 min 50 
 
Musique - janvier 2015 (fiche de travail)         
Notation sur une portée 
 
___________________________________________________________________________ 
 
___________________________________________________________________________ 
 
___________________________________________________________________________ 
 
___________________________________________________________________________ 
 
___________________________________________________________________________ 
 
L’intervalle entre do (bas) et mi s’appelle une _________________. 
L’intervalle entre do (bas) et sol s’appelle une _________________. 
L’intervalle entre do (bas) et do (haut) s’appelle une _________________. 
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8.22. Prédictions de la séance 4 de l'enseignante 2 : Créativité do-mi-sol-do 
 
1) Rappel du connu: Pour cette dernière séance, j'espère vraiment que les élèves sauront 
mieux expliquer les notions vues au cours des trois séances précédentes: intervalle, tierce, 
quinte, octave. Malgré tout, je ne m'attends pas à ce qu'ils se rappellent de tout et je pense 
devoir les corriger et/ou les aider à compléter leurs réponses.  
Puis, ils sauront expliquer ce qu'est une portée. Ils auront peut-être plus de difficultés à se 
rappeler où se placent les notes et comment expliquer leur position sur la portée. Les élèves 
qui dessineront les notes sur le tableau blanc manqueront peut-être de précision (position par 
rapport aux lignes).  
2) Création: J'espère avant tout que les élèves auront du plaisir à être actifs, à créer et à être 
auteurs de leur production. Je pense constater des différences de niveaux pour cette activité: 
certains élèves auront de la facilité à inventer et trouver une mélodie, tandis que d'autres 
hésiteront ou ne seront pas inspirés. Le fait de devoir écrire sa mélodie par la suite pourrait 
stresser certains élèves et les freiner dans leur création. Mais l'exercice est plutôt facile (peu 
de notes, mélodie courte et simple) et devrait convenir à une grande majorité.  
Au niveau de l'écriture, les élèves manqueront sûrement de précision dans la position des 
notes sur la portée. L'espacement des notes risque d'être irrégulier. Néanmoins, ce n'est pas la 
notion importante dans cette activité. Je regarderai surtout qu'ils aient pu créer et transcrire 
leur mélodie. L'important est le passage de l'oral à l'écrit. 
Pour terminer, j'espère que tous voudront présenter leur mélodie mais je ne les obligerai pas. 
  
 - 91 - 
8.23. Réalisation de la séance 4 de l'enseignante 2 : Créativité do-mi-sol-do 
 
1) Rappel du connu: 7 min  
Disposition des élèves: Les élèves sont assis sur un rang de chaises. Je suis debout devant eux 
et au piano lorsque c'est nécessaire. 
Pour commencer, je demande aux élèves de m'expliquer ce que sont: a) un intervalle, b) une 
tierce, c) une quinte et d) une octave. 
Participation des élèves:  
a) Intervalle: deux élèves lèvent la main pour répondre. L'élève interrogé répond timidement 
que ce sont des notes. Je demande de préciser et une élève répond que c'est ce qui sépare deux 
notes, la différence (elle montre un écart avec ses mains). Puis je demande comment on peut 
appeler la différence entre deux notes. Un élève répond un intervalle. Je demande par quel 
autre mot on peut le remplacer. Personne ne trouve et je dis qu'il s'agit d'un espace. 
b) Tierce: un élève répond que c'est un espace de 3. Je demande quelle est la tierce parmi les 
quatre notes do-sol-mi-do. On me répond do-mi. Je joue la tierce au piano. 
c) Quinte: c'est un espace de 5 et c'est do-sol. Je joue. 
d) Octave: c'est un espace de 8 et c'est do-do. Je joue. 
Ensuite, je demande aux élèves de m'expliquer ce qu'est a) une portée et b) quelles étaient les 
quatre notes qu'ils ont dessinées sur leur portée et comment elles s'y placent. 
Participation des élèves:  
a) Portée: aucun élève ne répond à la question. Lorsque je demande ce que porte une portée, 
un élève répond qu'elle porte les notes. Je montre les portées dessinées sur le tableau blanc. 
b) Quatre notes: un élève répond do-mi-sol-do. Puis je leur demande de m'expliquer pour 
chaque note où elle va se placer sur la portée et je les dessine. Pour les quatre notes, la plupart 
des réponses sont imprécises ou fausses. Ils se trompent de position ou confondent les 
notions: sur la ligne, entre les lignes et la numérotation des lignes. Ils participent bien 
néanmoins et essaient de se corriger.  
2) Création: 22 min 
Disposition des élèves: Les élèves sont assis sur un rang de chaises. Puis ils se répartissent 
dans la salle pour la création. Je suis debout devant eux pour les consignes puis je me déplace 
selon les besoins. 
Consignes: Vous allez maintenant être des créateurs de mélodies. Vous devez inventer une 
petite mélodie sur un carillon en utilisant uniquement les notes do-mi-sol-do. Vous pouvez 
mettre les notes dans l'ordre que vous voulez. Vous pouvez en mettre plusieurs mêmes à la 
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suite mais vous devez utiliser au moins une fois chaque note. Lorsque vous aurez trouvé une 
mélodie, vous devez vous en rappeler et la jouer plusieurs fois pour la retenir. Puis vous 
prenez une fiche et vous écrivez votre mélodie sur la portée. Je montre un exemple avec une 
petite mélodie que je crée. Pour terminer, vous présenterez votre mélodie à toute la classe. 
Participation des élèves: Les élèves sont enthousiastes. Ils montrent de la motivation pour cet 
exercice de création. Ils cherchent tous leur mélodie avec application. Le rythme de travail 
varie beaucoup d'un élève à l'autre. Certains ont vite inventé et passent rapidement à la 
notation. Je leur propose d'inventer une seconde mélodie. L'exercice est moins évident pour 
d'autres élèves, qui peinent à trouver une mélodie définitive. Deux élèves n'arriveront pas 
jusqu'à la notation mais je dois interrompre l'activité. Pour certains élèves, enthousiasme et 
motivation diminuent au cours de l'exercice. Ils profitent que je passe d'élève en élève et que 
je ne regarde pas tout le groupe pour jouer entre eux et avec la caméra. Dans l'ensemble, le 
passage de l'oral à l'écrit est une réussite. 
Pour leur présentation, tous sont contents de faire écouter leur mélodie et de montrer leur 
partition.  
Durée totale de la séance 4: 29 min  
 
Musique - janvier 2015 (fiche de travail)         
 
Création do-mi-sol-do 
Sur cette portée, écris la mélodie que tu as inventée. Utilise les notes apprises: do-mi-sol-do. 
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9. Résumé  
Dans ce mémoire, nous nous sommes approchées de l'enseignement de la musique. Nous 
avons eu envie de savoir si les approches pédagogiques de l'enseignement musical par Edgar 
Willems et Maria Montessori sont compatibles avec les approches proposées en didactique de 
la musique et si elles sont en lien avec le Plan d'Etudes Romand. 
Nous nous sommes documentées afin d'en savoir plus sur ces deux grands pédagogues. Nous 
avons assisté à une présentation des barres tonales lors d'un congrès dédié à Maria 
Montessori, ainsi qu'à trois cours Edgar Willems donnés à des enfants de 4 à 7 ans au 
Conservatoire de Lausanne. 
Puis, nous avons construit des séances d'enseignement musical inspirées des méthodes de 
travail de M. Montessori et d'E. Willems ainsi que des méthodes que l'on nous propose en 
didactique de la musique (La musique à l'école et Viva Voce) tout en nous appuyant sur les 
objectifs pédagogiques du Plan d'Etudes Romand. Nous nous sommes référées à une 
méthodologie en quatre étapes proposée par Giglio et Perret-Clermont (2012) pour 
l'élaboration de nos séances d'enseignement: prédire, agir, observer et analyser.  
Nous avons choisi la notion de hauteur comme thème central de nos séances. En effet, ce 
paramètre du son est très présent chez nos deux pédagogues et c'est aussi un aspect important 
dans les objectifs pédagogiques du Plan d'Etudes Romand.  
Nos analyses nous ont permis de réfléchir sur la pertinence des objectifs et des modalités de 
travail: la gestion du groupe et l'adaptation du matériel sont deux éléments qui ont 
particulièrement retenu notre attention. Nous avons réfléchi sur les réussites et les échecs qui 
ressortaient de notre travail et en avons tiré des conclusions utiles à notre future pratique 
professionnelle. 
